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POLSKO-RADZIECKA 
WSPÓŁPRACA FILMOWA 


31 stycznia podpisano w War- 
szawie plan współpracy między 
kinematografią polską i radziec- 
ką. Plan przewiduje wspólną re- 
alizację filmów i wzajemną pomoc 
produkcyjną, a także Świadczenie 
usług technicznych, organizowa- 
nie przeglądów i premier, kon- 
takty między twórcami filmowymi 
i wymianę doświadczeń. Usta- 
lono, że jeszcze w bieżącym roku 
opracowany zostanie plan wspól- 
nych produkcji filmowych w naj- 
bliższym pięcioleciu. 

W roku bieżącym przewidziana 
jest realizacja polsko-radzieckiego 
filmu „Madame Richter" — o Ja- 
rosławie Dąbrowskim, wedlug 
scenariusza Władysława Terlec- 
kiego. Realizowane będą także 
dwa filmy nawiązujące do wy- 
darzeń ostatniej wojny: „Gdzie 
jesteś teraz?" według scenariusza 


Jewgienija i Aleksandra Nikoła- 
jewów i „Zapamięta imię swoje” 
według scenariusza Władimira 
Bielajewa i Ernesta Brylla. Kine- 
matografia radziecka wspólpra- 
cować będzie także przy polskim 
filmie „Zasieki o bitwie pod Le- 
nino, według scenariusza Janusza 
Przymanowskiego. Ludwik Per- 
ski i Leonid Machnacz zrealizują 
drugą część filmu dokumentalnego 
„Oczami przyjaciół”. Ponadto pla- 
ny przewidują realizację kilku 
dalszych filmów dokumentalnych 
i oświatowych, między innymi 
© przyjaźni młodziezy polskiej 
i radzieckiej 

W Polsce i ZSRR odbędą się 
tradycyjne przeglądy filmowe. Z 
okazji 30-lecia Wojska Polskiego 
kinematografia polska zaprezentu- 
je w ZSRR filmy fabularne i do- 
kumentalne o tradycjach i współ- 
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czesnym życiu naszego wojska. 
Plan współpracy podpisali: wi- 
ceminister Kultury i Sztuki Cze- 


sław Wiśniewski oraz zastępca 
przewodniczącego Państwowego 
Komitetu do Spraw Kinemato- 
grafii przy Radzie Ministrów ZSRR 
Władimir Gołownia (na zdjęciu). 

(ski) 


KONKURS 

NA SCENARIUSZ 

O WSPÓŁCZESNYM 
WOJSKU POLSKIM 


Do 9 maja br. przedłużony 
został termin składania prac w 
otwartym konkursie na nowelę 
i scenariusz filmu fabularnego 
poświęconego współczesnemu 
Wojsku Polskiemu. Organizato- 
rami konkursu, ogłoszonego z 
okazji 30 rocznicy powstania lu- 
dowego Wojska Polskiego, są: 
Naczelny Zarząd Kinematografii, 
Główny Zarząd Polityczny Wojska 
Polskiego, Śtowarzyszenie Fil- 
mowców Polskich i Związek Li- 
teratów Polskich. 

Jury konkursu rozpatrywać bę- 
dzie wyłącznie prace oryginalne, 
nigdzie dotąd nie publikowane, 
których rozmiary nie powinny 
przekraczać 30 stron (nowela) 
i 80 stron maszynopisu (scena- 


riusz). Przewiduje się przyznanie 
następujących nagród: w dziale 
nowel 25000 zł. 20000 zł 
i 15000 zł; w dziale scenariuszy 
50 000 zł, 40000 zł i 30 000 zł. 

Informacji udziela Naczelny Za- 
rząd Kinematografii, Warszawa, 
Krakowskie Przedmieście 21/23 
p. 20. tel. 26-80-72. 


PLANY STUDIA 
FILMÓW 
RYSUNKOWYCH 


W Studio Filmów Rysunko- 
wych w Bielsku-Białej powstanie 
w tym roku 28 filmów, o dziesięć 
więcej niż w latach ubiegłych. 
Prawie 80 procent produkcji sta- 
nowić będą filmy dla dzieci, naj- 
bardziej poszukiwane przez dy- 
strybutorów krajowych i zagra- 


nicznych. Kontynuowane będą 
także najatrakcyjniejsze filmy se- 
ryjne — o Bolku i Lolku, psie 
Reksiu i misiu Kudłatku. Reżyser 
Władysław. Nehrebecki pracuje 
nad dwuaktowym filmem „Opo- 
wieści porcelanowego czajnika”, 
który w formie baśni opowie, jak 
porcelana zawędrowała z Chin do 
Europy. Piękną, stylizowaną sce- 
nografię zaprojektował warszawski 
plastyk Janusz Stanny, stale 
współpracujący ze studiem. 

Znany ze .„Szpilek”* satyryk, 
Andrzej Czeczot, realizuje z reży- 
serem Bronisławem Zemanem wy- 
cinankowy film „Kierdel”. 

„Reksio kosmonauta” rozpoczął 
drugą serię filmów rysunkowych 
o perypetiach popularnego pie- 
ska. Lechosław Marszałek, kie- 
rujący całą serią, pracuje nad 
filmem „Reksio pielęgniarz”, zaś 
Edward Wątor — nad filmem 
„Reksio magik”. Obaj twórcy 
zrealizują w tym roku jeszcze po 
dwa filmy z tej serii. (bz) 
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WYDARZENIA. Czytelnicy „Pa- 
noramy Północy” wybrali najpo- 
spr 02 aktorkę i aktora ro- 


ku 1972. Zwyciężyli: Emilia Kra- 
kowska i Jan Englert, dalsze 
miejsca zajęli Ewa Krzyżewska 


i Franciszek Pieczka oraz Barbara 
Brylska i Olgierd Łukaszewicz. 
FILM POLSKI NA ŚWIECIE. 
W dniach 28 stycznia — 20 lu- 
tego odbyły się Dni Filmu Polskie- 
go w dwu francuskich ośrodkach 
uniwersyteckich: Aix-en-Proven- 
ce i Besangon Przedstawiliśmy 


„Perłę w koronie” Kazimierza 
Kutza, „Poślizg” Jana Łomnic- 
kiego, „Wezwanie” Wojciecha 


Solarza, „Brzezinę” Andrzeja Waj- 
dy i „Życie rodzinne” Krzysztofa 
Zanussiego. Na zaproszenie Fran- 
cuskiej Federacji Klubów Filmo- 
wych wyjechał do Francji Krzy- 
sztof Zanussi, który wygłosił pre- 
lekcje i wziął udział w spotka- 
niach z widzami. © „Brzezinę” 
Andrzeja Wajdy zakupili dystrybu - 
torzy Hiszpanii, Finlandii i Grecji. 
2 Telewizja szwajcarska zakupiła 
„Poślizg” Jana Łomnickiego i 
„Ocalenie* Edwarda Żebrowskie- 
go. © Do Meksyku sprzedaliśmy 
„Historię żółtej ciżemki” Sylwe- 
stra Chęcińskiego. © Japonia 
kupiła prawa dystrybucji nieko- 
mercyjnej dwu filmów Andrzeja 





Wajdy — „Kanału” i „Popiołu 
i diamentu”. © W Egipcie będzie 
wyświetlany film „Akcja Bru- 


tus” Jerzego Passendorfera. PRO- 
JEKTY-REALIZACJE. We 
Wrocławiu trwają zdjęcia atelie- 





rowe do filmu „Sekret” (zespół 
»PANORAMA «) reż. Romana Za- 
łuskiego. Jest to historia kobiety, 
która próbuje poznać przeszłość 
swego zmarłego męża. W roli 
głównej występuje Antonina Gor- 
don-Górecka (na zdjęciu, z Lidią 
Wysocką), poza tym grają: Joanna 


Jędryka, Mirosława Krajewska, 
Anna Nehrebecka, Anna Dzia- 
dyk-Dymna, Piotr Fronczewski 


i Krzysztof Kowalewski. Opera- 


spół »SILESIA «), według scena- 
riusza Zbigniewa Chmielewskie- 
go i Henryka Czarneckiego. Boha- 
terami są uczniowie szkoły dla 
pracujących. Reżyseruje Zbigniew 
Chmielewski, operatorem jest Mi- 
kołaj Sprudin. W roli głównej 
występuje Józef Nalberczak, poza 
tym grają: Jolanta Bohdal, Jerzy 
Braszka, Zygmunt Malawski, Jó- 
zef Nowak, Zbigniew Józefo- 
wicz i Bogusław Sochnacki. © 





Janusz Pawłowski. 
Reportaż z realizacji filmu zamie- 
ścimy w jednym z najbliższych nu- 


torem jest 


merów. © Ekipa  realizatorska 
„Potopu” zakończyła pracę w 
ZSRR i wraca do kraju. W najbliż- 
szym czasie będą wznowione 
zdjęcia w Bogusławicach i Czę- 
stochowie. FILMY TELEWI- 
ZYJNE. W styczniu rozpoczęto 
w Łodzi zdjęcia do godzinnego 
filmu „Profesor na drodze” (Ze- 


„Pies” — to tytuł filmu realizo- 
wanego w zespole »PRYZMAT «. 
Autorami scenariusza są Iga Cem- 
brzyńska i Janusz Kondratiuk. 
Film opowiada o małżeństwie, 
które zaopiekowało się bezdom- 
nym psem; naraża to opiekunów 
na prześladowania ze strony są- 
siadów. Reżyseruje Janusz Kon- 
dratiuk, operatorem jest Wiesław 
Pyda, kierownikiem produkcji — 
Zbigniew Tołłoczko. 


„kino egzotyki”. 


KAROL IRZYKOWSKI 


we wspomnieniach córki 


25 stycznia minęła setna rocz- 
nica urodzin Karola lrzykowskie- 
go, krytyka, prozaika i dramaturga, 
pierwszego polskiego teoretyka 
filmowego. 

W warszawskim „Iluzjonie” od- 
był się wieczór poświęcony pa- 
mięci autora „X Muzy”. Aleksan- 
der Jackiewicz mówił o życiu 
i twórczości pisarza, o jego teorii 
filmu i jej znaczeniu w dziejach 
światowej myśli filmowej. Po 
wykładzie odbyła się projekcja: 
wyświetlono (filmy, o których 
Irzykowski pisał w swej książce. 
Na imprezie w „iluzjonie” obecna 
była córka zmarłego — Zofia Irzy- 
kowska. Poprosiliśmy ją o chwilę 
rozmowy. 


— Zdaję sobie sprawę — po- 
wiedziała pani lrzykowska — że 
dla krytyka czy historyka filmu 
najciekawszy jest ten okres życia 
mego ojca, w którym powstała 
„X Muza". Niestety, właśnie o tych 
czasach niewiele mam do po- 
wiedzenia: byłam jeszcze dziec- 
kiem. Dopiero po roku 1924 — 
kiedy nasza rodzina przeniosła się 
do Warszawy —zaczęliśmy cho- 
dzić do kina, rozmawiać o obejrza- 
nych filmach. Tylko wtedy ojciec 
przestał już pasjonować się sztuką 
filmową: bardziej interesowało go 
literatura i teatr. 

Pamiętam, że ojciec chętnie 
oglądał te filmy, które stanowiły 
potwierdzenie jego teorii: że kino 
jest ruchem „widzialnością obco- 
wania człowieka z materią”. Bar- 
dzo lubił filmy Chaplina i oglądał 
je przy każdej okazji. Lubił także 
obrazy przygodowe, westerny. 
Ale obok filmów czysto „rucho- 
wych” lubił także inne — które 
w tej definicji niezupełnie się mie- 
Ściły. Interesowały go np. różne 
odmiany fantastyki filmowej. Ra- 
zem oglądaliśmy „Doktora Ma- 
buse”, _„Frankensteina”, „Mu- 
mię”, „Zaginiony świat” według 
powieści Conan Doyle'a. Pamię- 
tam, że ojciec porównywał te 
filmy z „Gabinetem doktora Cali- 
gari', który był dla niego nie- 
dościgłym wzorem w tym gatunku. 
Mówił, że w „Gabinecie” udało 


się stworzyć świat konsekwentnie' 


fantastyczny, w którym fabuła, 
sceneria, gra aktorska, atmosfera 
są ze sobą ściśle związane. Póź- 
niejszym filmom tego typu, zreali- 
zowanym w latach trzydziestych, 
zarzucał brak owej jednolitości. 
Twierdził, że wykorzystują jedy- 
nie pewne elementy fantastyki, 
by wywołać dreszcz emocji na 
widowni. Jednakże z tych pozy- 
cji późniejszych korzystnie wy- 
różniał niemiecki film „Kobieta 
na księżycu”. Może zafrapowała 
go przemiana , „fantastyki czystej” 
w „fantastykę naukową”. 

Ponadto interesował ojca pe! 
wien typ filmu, który można by 
niezbyt precyzyjnie określić jako 
„ Chodzi mi o filmy 


fabularne, których akcja toczyła 
się w dalekich, egzotycznych kra- 
jach. Pozycje tego typu stanowiły 
dla widza lat trzydziestych emo- 
cjonalną namiastkę dalekich pod- 
róży. Nie wiem, dlaczego ojciec 
interesował się tym gatunkiem. 
Może dlatego, że sam marzył 
zawsze o podróżach ? A może wi- 
dział w tych filmach odmianę kina 
fantastycznego? W każdym razie 
oglądaliśmy wiele pozycji tego 
typu. Najlepiej zapamiętałam 
„Bengali” z Gary Cooperem 
i.„Gunga Din' z Gary Grantem. 

Warto wreszcie wspomnieć, że 
kilkakrotnie poruszyły ojca filmy 
będące adaptacjami głośnych u- 
tworów literackich. Pamiętam, 
jak bardzo zainteresował go dwu- 
seryjny film niemiecki „Nibelungi”. 
Historia Nibelungów należała do 
jego ulubionych motywów lite- 
rackich, znał ją m.in. z nowszych 
wersji Wagnera i Hebbla. Cieszył 
się, że mógł zobaczyć także wersję 
filmową. Wielkie wrażenie wywart 
na nim również film amerykań- 
ski „Romeo i Julia” w roku 1937, 
z Normą Shearer i Leslie Howar- 
dem. Pamiętam, że oglądaliśmy 
ten film na zamkniętym pokazie 
w warszawskiej filii wytwórni 
MGM. Kopia była nieopracowana, 
ojciec nie znał angielskiego, ale 
znał za to bardzo dobrze tekst 
dramatu. Chyba zaproszono go na 
ten pokaz, by wstępnie ocenił 
jako krytyk teatralny — szanse 
filmu u naszej publiczności. Zdaje 
się, że ojciec bardzo przeżył ten 
film: poruszyło go, że tekst sztuki 
zachowano niemal bez skrótów; 
że kino potrafi udźwignąć „re- 
toryczną” dramaturgię Szekspira. 

Zastanawiam się czasem, czy 
w latach trzydziestych ojciec 
zmienił swój pogląd na kino? 
Pojawiały się wtedy filmy takie 
jak „Romeo i Julia”, utwory par 
excellence aktorskie, adaptacje 
znanych powieści czy dramatów, 
traktujące literacki rych 
z wielką OAI 
z biegiem łat zaakceptowałby i, 
co określał jako „kino gadane”? 
Wydaje mi się, że mimo wszystko 
— nie. Ojciec stracił dla kina 
serce właśnie w pierwszych la- 
tach filmu dźwiękowego, gdy 
ekrany kin zalały salonowe „po- 
wieści filmowe”, będące jak gdyby 
parodią owych filmów wybit- 
nych. 

Myślę także często o tym, które 

zjawiska kina współczesnego naj- 
bardziej by ojcu odpowiadały — 
gdyby dożył naszych czasów. 
Wiem, że zawsze interesował się 
filmem animowanym,  ekspery- 
mentalnym. 
Poza tym sądzę, że byłby zachwy- 
cony filmami Jacquesa Tati. Ko- 
medie tego reżysera są idealnym 
przykładem „widzialności obco- 
wania człowieka z materią”. 


Notował Jan Olszewski 





„BRZEZINA” I ZEDO KŁOS” 


Doroczny konkurs czytelniczy 
„Dziennika Ludowego” — „Zło- 
ty Kłos dla twórcy — Srebrne 
dla czytelników” zakończył się 
w tym roku sukcesem „„Brzeziny” 
Jarosława Iwaszkiewicza, na któ- 
rą głosowało najwięcej spośród 
15000 uczestników konkursu. 
Jak stwierdził na uroczystości 
wręczania nagród autor — „jest 
to nagroda nie dla mnie, ale dla 
Andrzeja Wajdy. Przypomniał no- 
welę, którą napisałem 40 lat temu, 
wydobył treści aktualne i dodał 
swoje. Nie wiem, może wybrano 
właśnie film? A może również 
przeczytano „Brzezinę”. Cieszę 
się w każdym razie, ze po tylu 
latach nowela żyje. Cieszy mnie 
również, że film nie zabija książki, 
że nie jest konkurencją dla litera- 
tury, lecz jej podtrzymaniem..." 
(sob) 
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© VII Plenum KC PZPR było poświęcone sprawom młodzieży. 
Obradujący zjazd Związku Młodzieży Socjalistycznej podnosi 
dodatkowo rangę „młodzieżowego tematu”. A czym jest on dla 
filmu ? Premiery wielu filmów, robionych przez młodych, o mło- 
dych i dla młodych, skłoniły nas do podjęcia próby analizy tego 
zjawiska w dwu artykułach. Bogumił Drozdowski w artykule OBRAZ 
NIEPOKOJÓW CZY NIEPOKÓJ OBRAZÓW 4 i 5 postawił pytanie: 
czy rzeczywiście film dla młodzieży ma być filmem o młodzieży 
i szuka odpowiedzi na przykładach polskich. Natomiast Alicja Hel- 
man analizuje temat na przykładach filmów zachodnich, przypo- 
minając w historycznym przekroju filmowy obraz zjawiska zwanego 
BUNT BEZ PRZYCZYNY 22 i 28. W artykule SZANSA JEST RE- 
ALNA 10 i 11 Wojciech Wierzewski podsumowuje roczny dorobek 
ZMS-owskiej akcji „Z filmem na ty”, pisze o jej sukcesach i trud- 
nościach; wnioski zawarte są w tytule. 

© „Wesele” nie przestaje fascynować widzów i krytyków; po- 
wracamy raz jeszcze do filmu Wajdy, tym razem publikując artykuł 
krytyka teatralnego, rozpatrującego ten film jako specyficzną 
inscenizację dramatu Wyspiańskiego. FILMOWA RZECZYWISTOŚĆ 
„WESELA” Elżbiety Wysińskiej — na str. 8 — 11. Ponadto recen- 
zujemy filmy: „SACCO I VANZETTI” (włoski) 6, „LEKCJA OD- 
WAGI” (czeski) 6, „JOHN I MARY” (amerykański) 6 oraz polski 
film krótkometrażowy „KRZECZOWICE. JESIEŃ” 7. 

© Spojrzeniem na problemy filmu duńskiego jest korespondencja 
Leszka Armatysa z Kopenhagi 24 i 25. Autor próbuje odpowiedzieć 
w niej na pytanie: w jakim stopniu filmy duńskie odbijają nową sy- 
tuację w sferze obyczajów ? O podobny temat zahacza w swej wy- 
powiedzi dla „FILMU” radziecki scenarzysta i reżyser Danił Chrab- 
rowicki, którego „Ujarzmienie ognia” niedawno weszło na ekrany. 
Wywiadowi, przeprowadzonemu przez Wojciecha Wierzewskiego, 
daliśmy tytuł KINO IDEAŁÓW MORALNYCH 14 i 15. 

© Trzykrotnie piszemy o aktorach. Wanda Wertenstein przedstawia 
jedną z najwybitniejszych postaci współczesnego kina węgierskiego 
tak bardzo lubianą MARI TÓRÓCSIK 28 i 29. W stałym felietonie 
„Jedna rola” 20 Anna Tatarkiewicz analizuje kreację ALBERTA 
FINNEYA w filmie „Opowieść wigilijna”. Natomiast na stronach 
26 i 27 „Moje spotkania z filmem”. JERZY DUSZYŃSKI wspo- 
mina początki swojej kariery filmowej i pracę nad „Zakazanymi 
piosenkami”. - 

6 KINORAMA jak zwykle na stronach 12 i 13. Stanisław Ku- 
szewski pisze o książce Zygmunta Kałużyńskiego „Pożegnanie Mo- 
locha” na stronie 14. Fotoreportaż z realizacji „POTOPU” na stro- 
nach 20, 21 i 32. NIEUSTAJĄCY KONKURS FILMOWY Lecha 
Pijanowskiego — na stronie 30. | wreszcie w rubryce „Przed pre- 
mierą” piszemy o filmach: „DOM PAŃSTWA BORIES” (francuski), 
„DZIEWICA I CYGAN” (angielski) i „NA KRAWĘDZI” (polski) 
na stronach 16 do 19. 
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Na okładce: Aktorka francuska CLAUDE JADE, którą oglądamy 
na ekranach w filmie ,„Małżeństwo”” F. Truffauta. Fot. Unifrance 
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„Działacze pokroju Vanzettiego są, zdaniem 

bernatora, zagrożeniem dla Ameryki. W imię 
szych racji politycznych dokonane zostanie 

zatem zabójstwo niewinnych ludzi, w całym maje- 


stacie prawa... 


WACESKCZCTAMIELCA CONCERTO TCA WIICOWCNCNACE 
zetti'' pokazać sugestywnie nie tylko aferę polityczną, ale również 
OCCIE CCEICERILNEZLNCSZZ LCENLACAL CELICHNH 
Gian-Maria Volontć w roli Vanzettiego 





Odkąd kinematografia w Polsce Ludowej istnieje, odtąd trwają 
dyskusje o filmie dla młodzieży i wątku młodzieżowym w filmie. 
Wiara w cudotwórczą moc kinowej dydaktyki tworzyła mity i le- 
gendy idealnych wzorców fabularnych i godnych naśladowania 
bohaterów, którzy ekranowym kształtem swojego życia i postępo- 
wania wytworzą w świadomości odbiorców gotowe i łatwe w uży- 
ciu matryce. Ile — na przykład — obiecywano sobie po filmie Zało- 
ga, można się przekonać, pławiąc się w morzu starych publikacji 


Filmowy świat małych dzieci to 
pieski, kotki, koziołki, misie i inne 
małe dzieci, jak Bolek i Lolek, a jeśli 
dorośli — to tak infantylni jak roz- 
bójnik Rumcajs. Prosta fabuła i pro- 
sta dydaktyka, wstępne kształto- 
wanie pojęć dobra i zła, ale w ogóle 
to światek dosyć sterylny, kolorowy, 
cacany, obiecujący same przyjem- 
ności życia, a smutki bardzo malut- 
kie, przejściowe. System nakazów 
i zakazów pedagogicznych elimi- 
nuje głębokie konflikty, okrucień- 
stwo, nawet brzydotę. 


towarzyszących publicznemu doskonaleniu scenariusza, procesowi 
realizacji i eksploatacji filmu. Mało się wtedy robiło w Polsce fil- 
mów, chciano, by wszystkie były doskonałe, a te młodzieżowe — 
to już najdoskonalsze. Bo w ogóle to powstało bardzo dziwne po- 
jęcie — „film młodzieżowy”, które w swoim zakresie łączyło ele- 
menty treści, a jednocześnie określało adresata. Film dla młodzieży 


— to film o młodziezy, a film o młodzieży 


- to film dla młodzieży. 


I takie przekonanie wciąż jeszcze sobie istnieje. 


OBRAZ NIEPOKOJÓW - 
ZY NIEPOKÓJ OBRAZÓW 


„„.a młodzież wali na „Znikający punkt”... 


Problemy rosną z wiekiem, kło- 
poty zaczynają się z produkcją fil- 
mów dla dzieci starszych i młodzie- 
ży, kłopoty te są zresztą dość cha- 
rakterystyczne dla całej kinemato- 
grafii Światowej. Tu już nie wy- 
starczają pieski w kratkę ani nawet 
poszukiwacze skarbów w starych 
zamkach, uwaga dzieci starszych 
kieruje się już wyraźniej w stronę 
przeżyć i perypetii ludzi dorosłych. 
Dla tej grupy dzieci najniebezpiecz- 
niejsze i najtragiczniejsze są kon- 
frontacje wymyślonego na ich uży- 





tek landrynkowego świata filmu 
ze światem realnym, bezpośrednio 
je otaczającym i tym dalszym, ale 
przemielonym przez dzienniki tele- 
wizyjne. Tu zaczyna się tęsknota 
za wielką, ale to naprawdę wielką 
męską przygodą, której nie zastąpi 
żadna namiastka. Tu rodzi się tę- 
sknota do formułowania wartości 
najwyższych — ostatecznych i nie- 
chęć do jakichkolwiek kompromi- 
sów. Wzrasta gwałtownie kryty- 
cyzm wobec rodziców i otoczenia, 
a równolegle z tym procesem — 


odporność na wszelkiego rodzaju 
drętwą mowę, dydaktykę wprost, 
choćby miała przybrać postać na- 
wet bardzo ładnego filmu 

Niedawno Krzysztof Gradowski 
ukończył swój nowy dokument 
„Każdy w ważnej sprawie”. Film 
jest poświęcony pracy dzielnico- 
wych, w tym — głównie pracy pro- 
filaktycznej. Jeden z milicjantów 
spotyka się z młodzieżą szkoły za- 
wodowej. Pyta: „Czy znacie swego 
dzielnicowego, czy go lubicie?” Z 
wypowiedzi i reakcji chłopców wy- 
nika niedwuznacznie, że wolą dziel- 
nicowego nie znać, nie kochać, 
a już na pewno — nie współpraco- 
wać z nim. Bo w imię czego? Nie 
znają jego racji, on im nie potrafi 
tych racji wyłożyć 

Obawiam się, że tzw. przemawia- 
nie do rozsądku bezpośrednio jest 
nieco zawodne, gdy chodzi o szcze- 
nięce lata i cielęcy wiek, że łatwiej 
osiągnąć pewne cele wychowaw- 
cze za pośrednictwem mitów, le- 
gend i bajek, poprzez tworzenie sy- 
tuacji przerysowanych i kreowanie 
bohaterów równie nieprawdopo- 
dobnych co wspaniałych. Czy dzie- 
ciom (oczywiście dzieciom star- 
szym i młodzieży) potrzebni są bo- 
haterowie — ich rówieśnicy ? Myślę, 
że w bardzo ograniczonej ilości, 
i to na tyle, na ile potrafią czymś 
imponować. Tu są potrzebne wzor- 
ce na wyrost, wzorce docelowe, 
postacie mityczne. Może właśnie 
Czterej Pancerni, może Kloss, Zor- 
ro, Fanfan Tulipan — ci wszyscy, 
których działalność jest nie do po- 
myślenia w normalnych warunkach, 
pokojowych i ustabilizowanych, któ- 
rzy jednak działają pod samym 
pułapem gorących marzeń i krzepią 
młode serca szlachetnością, odwa- 
gą. pięknem. To nieważne, że te 
pojęcia kształtują się w niecodzien- 
nych i bardzo specyficznych wa- 
runkach. Ważne, że kształtują się 
w ogóle. 

Potem, kiedy bliska staje się doj- 
rzałość, sprawa znowu  (przynaj- 
mniej z pozoru) wydaje się nieco 
łatwiejsza, bo i problemy życiowe 
ludzi dojrzewających — bardziej 
konkretne. Problem miejsca na zie- 
mi i wyboru drogi życiowej, kwestia 
porozumienia się z tymi, którzy tą 
drogą już kroczą. W kręgu takich 
zagadnień kinematografia porusza 
się dość swobodnie; takie filmy, jak 
debiut Zaorskiego „Uciec jak naj- 
bliżej” czy „Szklana kula” Różewi- 
cza, dostarczają pewnego materiału 
do przemyśleń. Ale czy rzeczywiście 
do młodzieży owe filmy przema- 
wiają, nikt z nas na dobrą sprawę 
nie wie. Nawet bardzo poczciwa 
w zamyśle próba światłego spoj- 
rzenia na sprawy intymnej sfery 
życia młodych ludzi w filmie „Sek- 
solatki” naraziła autorów na kpinki 
typu „seksodziadki o seksolatkach” 

Tu uwaga. Film polski odmłodził 
się niesłychanie, wątki młodzieżo- 
we, historyczne i współczesne, spo- 
tyka się u Wajdy („Pokolenie”, w 
pewnym sensie „Popiół i diament”, 
„Niewinni czarodzieje”), u Mor- 
gensterna („Do widzenia do jutra”, 
telewizyjna adaptacja „Kolumbów”, 
a teraz „Trzeba zabić tę miłość '), 
związał z tą tematyką swoją twór- 
czość od początku Skolimowski, 
ten chyba w ogóle stworzył do 
dziś istniejącą „modę na pokole- 
nie”. Krzysztof Mętrak, sumując 
niedawno w „Kulturze” dokonania 





kina polskiego, naliczył aż dziewięć 
filmów z ubiegłego roku, które pró- 
bowały „dać obraz rozterek, nie- 
pokojów samej młodzieży i po- 


winności — społeczeństwa jako 
całości i dorosłych jako wycho- 
wawców — wobec niej”. Przypo- 


mnijmy jeszcze dorobek dokumen- 
talistów ostatnich lat: Kazimierz 
Karabasz, Andrzej  Trzos-Rasta- 
wiecki, Krzysztof Gradowski, Józef 
Gębski i Antoni Halor, Tomasz Zy- 
gadło — na wołowej skórze nie 
spisałby nazwisk i tytułów filmów 
dotyczących młodzieży, dobrej i złej, 
twórczej i trudnej. Póki co, młodzież 
wali na „Znikający punkt”, poszu- 
kując odtrutki na swoje życiowe 
problemy w zamorskiej legendzie 
o życiu i śmierci Kowalskiego. 
Tematyka młodzieżowa w filmie 
polskim stała się jak gdyby obiek- 
tem spekulacji wszystkich pokoleń 
twórczych; młodzi twórcy czują się 


+ 


postaw, sprecyzowanego i kon- 
sekwentnego działania. Bo stoją 
jeszcze na rozstaju, bo się dopiero 
decydują, wybierają, wahają; do- 
puszcza się wahanie i łazikowanie, 
no bo jeśli nie teraz, to kiedy? Po- 
przez temat młodzieżowy najłatwiej 
zresztą pokazać język dorosłemu 
społeczeństwu. Odcięliśmy się już 
od dydaktyki wprost, legend two- 
rzyć nie potrafimy. Młodzież wali 
na „Znikający punkt” może właśnie 
dlatego, że tam jest prezentowana 
jakaś postawa? 

Jedno jest niewątpliwe: film dla 
młodzieży i film o młodzieży to 
dwie różne sprawy. Bo kino to nie 
kącik porad, bo film to kompleks 
bodźców estetycznych, moralnych, 
społecznych i politycznych, dzia- 
łających bardziej na uczucia i wy- 
obrażnię, niźli na tzw. zdrowy roz- 
sądek. Wykaz młodzieżowych nie- 
pokojów może zmusić do myślenia 





.„film dla młodzieży i film o młodzieży — to dwie różne sprawy... 
„Szklana kula” reż. Stanisława Różewicza 


do jej uprawiania upoważnieni nie- 
jako z natury rzeczy, starsi usiłują 
wejść w położenie młodej generacji. 
Wszyscy poszukują w jej obrębie 
pewnych wartości estetycznych, 
moralnych, czysto dramaturgicznych 
wreszcie. Jakaś zbiorowa fascy- 
nacja dorodnością młodego poko- 
lenia, a i jego duchową egzotyką. 
Zresztą — przynajmniej z pozoru — 
tematyka młodzieżowa jest w ob- 
róbce łatwa jak glina, od bohaterów 
młodych — współczesnych nie wy- 
maga się określonych do końca 


rodziców; młodzieży jest on nie- 
potrzebny, ma to na co dzień. Tu 
trzeba się wznieść ponad — fascy- 
nującą seksodziadków —  proble- 
matykę prywatek i konflikty z maj- 
strem w fabryce, i ponad sprawę 
napyskowania ojcu, i ponad tra- 
gedię jednego oblanego egzaminu. 
W obrazie niepokojów coraz więcej 
niepokoju obrazów. 


BOGUMIŁ DROZDOWSKI 


CZESŁAW DONDZIŁŁO 


GROTESKA 





Cokolwiek by się temu filmowi za- 
rzucało, na pewno należy do naj- 
bardziej filmowych i najbardziej pol- 
skich, jakie kiedykolwiek u nas wy- 
produkowano. „Trzeba zabić tę 
miłość”” Janusza Morgensterna jest 
— obok Wajdowskiego „Wesela — 
jedynym w ciągu ostatnich lat 
obrazem, który przypomina, co to 
takiego kino i jak się je robi, aby 
bez dąsów, grymasów, a co najważ- 
niejsze bez politowania, dało się 
strawić i nie dało o sobie zapomnieć. 

Piszę, że jest to film bardzo polski 
i już widzę nieufność w oku mego 
czytelnika. Prawda, nie ma tu ryn- 
grafów, orłów i białych koni, ale 
czy tylko do tej symboliki redukuje 
się narodowa kultura? Wszak obok 
nurtu patetycznego (nazwijmy go 
tak umownie) egzystuje w niej 
tradycja zdrowego sceptycyzmu, 
objawiająca się w sztuce formami 
zbliżonymi najczęściej do groteski... 
W literaturze byłyby to nazwiska 
Witkacego, Gombrowicza, a po 
wojnie — Różewicza, w kinie zaś 
linia zapoczątko ja przez film 
Tadeusza Chmielewskiego „Ewa 
chce spać” prowadząca przez „Ze- 
zowate szczęście” Munka po „Rejs” 
Piwowskiego. Do groteski zbliża 
się także komediowa forma „Polo- 
wania na muchy” Andrzeja Wajdy, 
no i jest nią ostatni film Morgen- 
sterna. 

Scenarzystą „Rejsu”, „Polowania 
na muchy”, i „Trzeba zabić tę mi- 
łość” jest ten sam autor: Janusz 
Głowacki. Pisarz określany mianem 
prześmiewcy i szydercy, kpiący 
w swych książkach („Wirówka non- 
sensu”, „Nowy taniec la-ba-da'') 
i felietonach z najrozmaitszych obja- 
wów dętolo! tromtadracji, pseu- 
doautorytetów i sztucznej powagi; 
demaskujący blichtr i pozerstwo 
rzekomo modnych postaw, sposo- 
bów bycia, mówienia, myśle: 
Nietrudno zauważyć, że zarówno 
pisarstwo Głowackiego, jak i filmy 
zrealizowane według jego scena- 
riuszy lokują się gdzieś w okolicach 
tego drugiego nurtu tradycji, który 
zawsze pełnił rolę swoistego wen- 
tyla bezpieczeństwa w narodowym 
kotle emocji i patosu. 

Jednak groteska, jako forma wy- 
powiedzi artystycznej, posiada jedną 
zasadniczą wadę ograniczającą krąg 
jej odbiorców. Miast realistycznego 
opisu świata posługuje się opisem 
skonwencjonalizowanym, modyfi- 
kując w tych konwencjach czy 
wręcz doprowadzając do absurdu 
taką czy inną jego cechę. Stąd także 
między innymi pochodzą zapewne 
decyzje o wyświetlaniu „Rejsu” 
czy „Trzeba zabić tę miłość” w ki- 
nach studyjnych, przeznaczonych 
dla widza o aspiracjach nieco wyż- 
szych niż przeciętne. 

Zresztą autorzy wcale nie ułatwia- 
ją widzowi zadania, grając z nim 
w swoistą ciuciubabkę. Raz ekspo- 
nują cechy realistyczne, innym razem 
cechy groteskowe przedstawianego 
świata. Jednak zestaw bohaterów 
sprawę tę przesądza jednoznacznie. 
A więc ojciec dziewczyny musi być 
—  impotentem, jego Dzidzia — 
eks-dziwką, pan inżynier—prywat- 




















ZE ZMIENNĄ 


OGNISKOWĄ 





nym super-potentatem gospodar- 
czym, jego żona oczywiście ero- 
tomanką a lekarz ze szpitala — sen- 
tymentalnym naiwniakiem. Samo to 
nagromadzenie sygnalizuje, że nie 
ie tu tylko o potoczny realizm, 
że ludzie i zdarzenia funkcjonują 
trochę na zasadzie znaków, że świat 
przedstawiony wychodzi poza tra- 
dycyjną logikę przyczyny i skutku. 
Zaś w takim świecie nie jest żadnym 
zgrzytem nawet miłosierne zabijanie 
psa przy pomocy wiązki nabojów 
z dynamitu, co jest z kolei grotesko- 
wym cytatem finału „Szalonego 
Piotrusia” Godarda, gdzie rzecz 
dotyczyła samobójstwa bohatera. 

Warto też zwrócić uwagę na dość 
szczególne użytkowanie innego za- 











pożyczenia, spopularyzowanego 
przez nową falę, a mianowicie owych 
sekundowych przebitek — niby 


obcych wtrętów w akcji. Tak jest 
podczas pierwszej rozmowy chłopca 
z panią inżynierową, kiedy ni stąd, 
ni zowąd na ekranie pojawia się 
obraz tej pary, ale już rozebranej i w 
łóżku, jakby wyprzedzając akcję, 
zgodnie z którą łóżko przewidziane 
jest nieco później. Takie przebitki 
obrazują przeważnie aktualną w 
danej chwili myśl bohatera, w tym 
wypadku chłopca, bo on jest tu 
wiodący w sensie narracyjnym. 
I cóż się okazuje? Przy zupełnie 
jeszcze neutralnej rożźmowie, chło- 
piec jest już wewnętrznie przygo- 
towany do zdradzenia swej dziew- 
czyny. Nie ma tu mowy o kuszeniu 
ze strony niewyżytej seksualnie 
pani. Nie może też być mowy o ja- 
kichś skrupułach moralnych czy 
trudnościach z wyborem takiej, 
a nie innej drogi zdobycia pieniędzy 
na mieszkanie. To gotowa już tak- 
tyka, postawa, świadomość; tak 
można, bo się to opłaca. Nasz bo- 
hater jest gotów do akcji niczym 
„Nocny kowboj” z filmu Schlesin- 
gera, który chciał w Nowym Jorku 
zarobić na życie przez świadczenie 
usług erotycznych. 

„Trzeba zabić tę miłość” to 
pamflet na łatwość, z jaką przyjmu- 
je się pozę, automatyzm odruchów, 
bezrefleksyjność. Środowisko z te- 
go filmu, chociaż złożone z jednostek 
wyselekcjonowanych, daje się jed- 
nak określić dość precyzyjnie. To 
jest nowe kołtuństwo, snobujące 
się na nowoczesność i postępowość 
w sferze obyczaju. Nowa pseudo- 
elita gdzieś z pogranicza półświatka, 
dorobkiewiczów, niebieskich pta- 
ków, wolnych zawodów i artystycz- 
nej cyganerii, która tworzy ów 
bon ton na starą modłę gombrowi- 
czowskich Młodziaków, niesamo- 
wicie postępowych w sferze oby- 
czaju. 

Film ukazuje wdzięk owej eman- 
cypacji moralnej w żabiej perspek- 
tywie zapapranego świata drobnych 
szwindli, kompromisów i szach- 
rajstw. Za groteskowy komentarz 
służy inny ironiczny cytat, z „Za- 
briskie Point” Antonioniego, koń- 
czący film pirotechnicznym fajer- 
werkiem, tyleż optymistycznym 
co... utopijnym. Jeśli to za mało jako 
recepta, to wystarczy chyba jako 
diagnoza. 








SACCO 
I VANZETTI 





Reż.: Giuliano Montaldo; scen.: Fabrizio 
Onofri, Giuliano Montaldo i Mino Roli; 
zdj.: Silvano Ippoliti; muz.: Ennio Mor- 
ricone. W gł. rolach: Gian-Maria Volontó, 
Riccardo Cucciolla, Cyril Cusack, Rosanna 
Fratello, Milo O'Shea. Prod.: Unidis (Wło- 
chy) — Thóśtre-Le-Rex (Francja), 1970 r. 
Tytuł oryginalny: „Sacco e Vanzetti". 





Sprawa Sacco i Vanzettiego — 
dwóch włoskich emigrantów, aresz- 
towanych w latach dwudziestych 
w oparciu o fałszywe poszlaki, a 
następnie, po ukartQęwanym z góry 
procesie sądowym, skazanych na 
krzesło elektryczne i straconych — 
była dla współczesnych doświad- 
czeniem wstrząsającym. Mimo o- 
czywistych luk w materiale dowo- 
dowym, szytej grubymi nićmi pro- 
cedury prawnej, mimo czynnej po- 
stawy obrońców, a nade wszystko 
pomimo oburzenia opinii publicz- 
nej — nie podjęto rewizji procesu 
i nie zawahano się przed wykona- 
niem wyroku, Sprawa dwóch nie 
znanych przedtem nikomu ludzi, 
z których jeden był sprzedawcą ryb 
na targu, a drugi szewcem — poru- 
szył głęboko sumienie Ameryki i ca- 
łego postępowego świata. Okazała 
się nieoczekiwanym _probierzem 
stopnia nietolerancji i bezwzględ- 
ności metod władzy w kraju chlu- 
biacym się demokratycznym po- 
rządkiem. 

Miał rację Bartolomeo Vanzetti, 
który po ogłoszeniu werdyktu wy- 
powiedział znane słowa: „Kiedy 
wasze nazwiska i wasze instytucje 
będą już tylko wspomnieniem prze- 
klętej przeszłości, jego imię — 
Nicola Sacco — będzie wciąż żyło 
w sercach ludzi. W gruncie rzeczy 
powinniśmy być wam wdzięczni: 
bez was umarlibyśmy jako dwaj 
zwykli ludzie...”. Sprawa Sacco 
i Vanzettiego pozostała wyrzutem 
sumienia Ameryki, służąc za punkt 
wyjścia ostrych powieści społecz- 
nych Uptona Sinclaira i Johna Dos 
Passosa. Nabrała także general- 
niejszej wymowy. Dla późniejszych 
pokoleń w większym stopniu była 
ilustracją metod działania amery- 
kańskiego aparatu władzy, przy- 
padkiem potwierdzającym groźną 
regułę, aniżeli tragedią indywidual- 
ną dwóch niewinnych ludzi, ska- 
zanych za niebezpieczne dla ustroju 
przekonania. Otóż punktem wyjścia 
w filmie Giuliano Montaldo była 
właśnie chęć przywrócenia wagi 
i znaczenia ludzkim dramatom Sacco 
i Vanzettiego. Ich historyczna rola 
polegała nie tylko na tym, że uczy- 
nili mimowolnie tak wiele dla spra- 
wy „tolerancji, sprawiedliwości i po- 
rozumienia między ludźmi”, jak 
określił to sam Vanzetti. Swą po- 
stawą zademonstrowali coś, co po 
dziś dzień pozostaje żywe i bliskie: 
odwagę i godność ludzi broniących 
do końca swoich przekonań. 

Stąd w „Sacco i Vanzettim” klu- 
czową sceną wydaje mi się rozmo- 
wa włoskiego anarchisty z guber- 
natorem Fullerem, który przed od- 
rzuceniem prośby o ułaskawienie 
zapragnął porozmawiać z „prze- 
stępcą”. Jej konkluzja jest szcze- 
gólnie znamienna: Fuller nie ma już 
żadnych wahań co do konieczności 
stracenia Vanzettiego — ale nie dla- 
tego, że przekonał się o jego winie. 
Przeciwnie, Vanzetti zaskakuje go 
inteligencją, spokojem i rzeczowo- 
Ścią, jakiej nie spotyka się u kry- 
minalnych przestępców. Broni mą- 
drze swego stanowiska i przytacza 
przekonywające racje, z których 
wynika, jaką w istocie mógł odgry- 
wać rolę w ruchu anarchistycznym. 
Właśnie to — uzmysłowienie sobie 
przez gubernatora stanu Massa- 
chusetts, z jak ważnym przeciwni- 
kiem ideowym ma do czynienia — 
uwalnia Fullera od ludzkich skru- 


pułów. Działacze pokroju Vanzet- 
tiego są, zdaniem gubernatora, „za- 


grożeniem dla Ameryki”. W imię 
wyższych racji politycznych doko- 
nane zostanie zatem to zabójstwo 
niewinnych ludzi w całym majestacie 
prawa... 

Ten sposób odczytania sprawy 
Sacco i Vanzettiego czyni ją nie- 
zwykle aktualną. Nie jest przypad- 
kiem, że film otwiera i zamyka bal- 
lada piosenkarki amerykańskiej, Joan 
Baez. To, z czym walczy postępowe 
środowisko studenckie, co wywo- 
łuje jego szczególny gniew i obu- 
rzenie, to właśnie dziedzictwo tamtej 
tradycji spod znaku obław Palmera 
z lat dwudziestych, sięgające aż po 
słynne procesy czarownic z Salem 
w XVII w., które dziwnym zbiegiem 
okoliczności miały miejsce w tym 
samym stanie Massachusetts. Hi- 
storia włoskich emigrantów, którzy 
związali się z ugrupowaniem anar- 
chistów i zostali straceni dla od- 
straszającego przykładu, pełni dziś 
funkcję pomostu pomiędzy Ame- 
ryką brudnych procesów poszla- 
kowych „ery Palmera” i dziwnych 
samobójstw przed budynkiem FBI 
a erą zabójstw politycznych i po- 
gromów studenckich, których by- 
liśmy świadkami. 

Włoski reżyser starał się czynić 
wiele, aby w „Sacco i Vanzettim” 
zabrzmiała sugestywnie nie tylko 
polityczna afera, kompromitująca 


ówczesne władze stanu i aparat 
wymiaru sprawiedliwości. Chciał 
on również, aby ludzki dramat 


Sacco i Vanzettiego przemówił do 
widzów swą człowieczą prawdą. 
Trzeba przyznać, że w znacznej 
mierze mu się to powiodło: zwłasz- 
cza rewelacyjnym odtwórcą okazał 
się mało dotąd znany Riccardo 
Cucciolla, o twarzy zastraszonego 
dziecka. Znacznie trudniejszym za- 
daniem okazało się znalezienie świe- 
zej filmowej formuły. Montaldo za- 
sugerował się, często stosowanym 
w kinie współczesnym, chwytem 
stylizacji „pod dokument” określo- 
nej epoki. Dało to początkowo dość 
ciekawe rezultaty: jednobarwna ta- 
śma prologu ma coś z dramatyzmu 
starej kroniki. Niestety, zaraz potem 





na ekran wlewa się kolor, który 
skutecznie niweluje walory propo- 
nowanej konwencji. Reżyser pró- 
buje wówczas bronić się inaczej: 
wyraźnie inspirowany przez styl fo- 
tografii amerykańskich filmów spo- 
łecznych lat trzydziestych, stara się 
nadać swej opowieści surową rze- 
czowość. Nie zawsze jednak po- 
krywa się to z podejmowanymi rów- 
nolegle wysiłkami zespołu aktor- 
skiego. Brak tej jednolitości styli- 
stycznej osłabił zdecydowanie arty- 
styczną siłę wyrazu „Sacco i Van- 
zettiego'”. Jeżeli sama sprawa po- 
lityczna brzmi nad wyraz ostro 
i aktualnie, to nie zawsze wspiera 
ją forma utworu. Zbyt wiele w niej 
eklektycznych wtrętów i cytatów, 
za mało oszczędności i prostoty, 
która zdecydowanie lepiej przysłu- 
żyłaby się temu szlachetnemu przed- 
sięwzięciu. 

Wojciech WIERZEWSKI 


LEKCJA 
ODWAGI 





Reż.: Duśan Klein; scen.: Pavel Hajny; 
zdj iFi Stóhr; muz.: Svatopluk Havelka. 
W gł. rolach: Karel Hóger, Jana Brejcho- 
vś, Leon Niemczyk, llja Prachał, Wilhelm 
Koch-Hooge. Prod.: Filmovó Studio Bar- 
dryn (CSRS), 1971 r. Tytuł oryginalny: 
„Lekce”. 








Czechosłowacka szkoła filmu sen- 
sacyjnego to solidna i stara szkoła. 
Mniej tu na pewno błyskotliwej 
bezpretensjonalności, wdzięku i pię- 
trzących się komplikacji fabularnych, 
niż w filmach tego gatunku ze zna- 


kiem produkcji francuskiej czy an- 
gielskiej, przecież jednak dorzecznie 


opowiedziana intryga, nienagan- 
ność warsztatu, biegłość, w kreśle- 
niu sylwetek bohaterów oraz z re- 


guły poszukiwanie jakichś gilęb- 
szych — psychologicznych, poli- 
tycznych czy kulturowych — uza- 


sadnień dla wątku sensacyjnego, 
to dla widza rzeczy nie do pogar- 
dzenia. Takim właśnie kryminałem 
z uzasadnieniem, czy raczej z tezą, 
jest „Lekcja odwagi” Duana Kleina, 
reżysera młodego jeszcze, ale ma- 
jącego za sobą doświadczenia w 
tym gatunku filmowym. 

Krótko, o co chodzi. Georg Lenz 
(rolę tę gra wybitny aktor czeski 
Karel Hóger), były profesor jednego 
z uniwersytetów niemieckich, ukrył 
się przed nazistami w Szwajcarii, 
gdzie wraz z żoną prowadzi anty- 
kwariat. Gdy pewnego dnia od- 
wiedza go dawny szkolny kolega, 
Strobach, obecnie generał Wehr- 
machtu, przywożąc radiostację, Lenz 
nieoczekiwanie dla samego siebie 
godzi się pośredniczyć w przekazy- 
waniu aliantom informacji ze sztabu 
generalnego Hitlera. Strobach jest 
poza podejrzeniem, kiedyś uratował 
Hitlerowi życie, zaś sprawa Lenza, 
małego kółeczka w wielkiej machi- 
nie, staje się problemem niełatwym 





do rozszyfrowania dla kilku wywia- 
dów i dodatkowo — dla szwajcar- 
skiej policji. Przede wszystkim jed- 
nak otrzymujemy tu portret nieśmia- 
łego człowieka, w fachu szpiegow- 
skim zupełnego amatora, dodatko- 
wo obciążonego kompleksami: czuje 
się niedoceniany, a jego poczucie 
pewności jest naruszane w coraz 
bardziej niestabilnym świecie. Por- 
trecik jest bez wątpienia inteligentny 
i wnikliwy, nadto zaś Lenz, „da się 
lubić”. Klein bowiem darzy swego 
bohatera nie skrywanym uczuciem 
sympatii; jest on chwilami śmieszny, 
ale nigdy ośmieszony. Jego naiw- 
ność nie jest naiwnością obiektyw- 
ną, wyznacza ją kontekst — nie- 
zwykłość nowego zajęcia, nie- 
ufność ludzi, dla których pracuje, 
uczucie zagrożenia, zachwiana sy- 
tuacja rodzinna. 

Duśan Klein, pomysłowy insce- 
nizator i zręczny stylista (ów Zurych 
filmowany w Pradze bardzo się 
udał, przekonująca jest także atmo- 
sfera nieustannej gry sił na terenie 
neutralnej Szwajcarii) dobrze zna 
prawidła filmu akcji, gatunku, który 
uważa za dogodną formę obser- 
wacji procesów psychologicznych 
czy politycznych. Film sensacyjny, 
szpiegowski wymaga wszakże spec- 
jalnej dyscypliny artystycznej, jed- 
norodności stylu, precyzyjnej i prze- 
myślanej konstrukcji. Kazdą z tych 
zalet może się pochwalić „Lekcja 
odwagi”, a dodatkowo —  efek- 
townymi rolami Jany Brejchovej 
i Leona Niemczyka, dość dawno nie 
oglądanego na naszych ekranach... 
w polskim filmie: 

| tylko zapewnienia reżysera, że 
jego film jest historią antyszpie- 
gowską, a Lenz — antyszpiegow- 
skim bohaterem pozytywnym, mimo 
że w czasie wojny był jednym z naj- 
wybitniejszych wywiadowców — 
pozwalamy sobie włożyć między 


SEE Barbara KAŹMIERCZAK 


JOHN 
I MARY 





Reż.: Peter Yates; scen. na podst. powieści 
M. Jonesa: John Mortimer; zdj.: Gayne 
Rescher; muz.: Quincy Jones. W gł. 
rolach: Mia Farrow, Dustin Hoffman, 
Michael Tolan, Sunny Griffin. Prod.: De- 
brod Prod. (USA), 1969 r. Tytuł oryginal- 
ny: „John and Mary”. 





Trudno o historię bardziej współ- 
czesną. Modna w amerykańskim 
środowisku intelektualnym  man- 
sarda; klasyczne rekwizyty nowo- 
czesności: nie brak takich symboli 
jak stereofoniczny gramofon czy la- 

ratoryjna kuchnia. Obyczaj też 
dzisiejszy: najpierw łóżko, potem 
słuchanie płyt, potem dopiero, dużo 
później próby ustalenia kto jest kim 
i wreszcie wzajemne wyznanie 
imion jako deklaracja miłości. Po- 
rządek przygody miłosnej odwró- 
cony; jej początkiem jest to, co 
zwykle bywa spełnieniem. 

Charakterystyczne są też osoby 
dramatu: on uprawia elegancki za- 
wód projektanta mebli, ona pracuje 
w galerii sztuki. Ludzie skromni, 
zarabiający na życie własną pracą, 
ale otoczeni aurą powodzenia, która 
tak dobrze sprzedaje film, ponieważ 
— nie czyniąc bohaterów zbyt da- 
lekimi i niedostępnymi — pozwala 
widzieć w nich spełnienie marzeń 
o barwniejszym, mniej zrutynizo- 
wanym życiu. 

Dlaczego zatem wychodząc z kina 
w miłym nastroju — przeczuwamy 
oszustwo? Dlaczego wydaje się 
nam, że nabrano nas na współcze- 
sność, że już dawno to wszystko 
gdzieś widzieliśmy ? Nie trzeba szu- 
kać długo — oto mamy typowy 
schemat mieszczańskiej komedii sen- 
tymentalnej,j w którym salon za- 
stąpiono szykowną garsonierą, a 





pierwszą wizytę pretendenta do 
ręki panny — rozmową przy Śnia- 
daniu. W czterech ścianach miesz- 
kania rozgrywa się teatr, w którym 
zachowano nawet podział intrygi 
na trzy akty, co tym bardziej dziwi, 
że „John i Mary” to adaptacja mod- 
nej powieści. Ale teatralność wbrew 
sprzeciwom dogmatyków nie musi 
być wadą, może sprzyjać skupieniu 
całej uwagi na idei filmu, jak to nie- 
raz bywało, by wspomnieć tylko 
„Dwunastu gniewnych ludzi”. 
Gdybyż Yates utrzymał się w za- 
miarze i pozostał w swoim teatrze! 
Tymczasem w filmie kłóci się kilka 
konwencji. Rysunek psychologicz- 
ny postaci gubi się w dążeniu do 
sprawnego przeprowadzenia intry- 
gi. jej perypetie nabierają większej 
wagi, niż warunkujące je motywacje 
postępowania bohaterów. Sympa- 
tyczny nastrój, w jakim rozwija się 
miłość pary kochanków, skłania wi- 
dza do poddania się osobistym ma- 
rzeniom o miłości, o pięknej przy- 
godzie. Raz po raz umyka uwadze 
to, co jest podtekstem całej sprawy: 
zagubienie tych dwojga w Świecie, 
nie sprzyjającym rozwojowi praw- 
dziwych uczuć. Reżyser przypomina 
sobie od czasu do czasu, że film ma 
być komedią; pojawiają się więc 
akcenty humorystyczne, które od- 
rywają od refleksji, jakie zaczyna na- 
suwać gra aktorów i zamiast wpu- 
ścić nieco powietrza do zamknięte- 
go pokoju-sceny, zwiększają uczu- 
cie klaustrofobii. Informacji o ży- 
ciorysach bohaterów jest zbyt mało, 
by zmienić teatr w film, ale dość, by 
przypomnieć o pudle-pokoju, o któ- 
rym widz zapomina, gdy pogrąży się 
w świecie wyczarowanym przez 
aktorów. Gdyby informacji tych nie 
było, sekwencja poszukiwań Mary 
przez Johna po ulicach Nowego 
Jorku nabrałaby prawdopodobnie 
większej wymowy, zagrała pełnym 
wymiarem dramatycznym. 
Niezręczne próby  ufilmowienia 
teatru nie zdołały zniszczyć tego, co 








w filmie najcenniejsze — gry akto- 
rów. Bardziej konwencjonalnie ko- 
mediowy Dustin Hoffman roztacza 
delikatną aurę smutku, która pozwala 
dostrzec w jego postępowaniu stłu- 
mioną przez życie delikatność i wra- 
żliwość; stwarza w ten sposób tło 
dla wartości, jakie wnosi Mia Far- 
row. Jeżeli coś naprawdę jest uza- 
sadnieniem przyjętej przez Yatesa 
konwencji teatru, jeżeli coś sprawia, 
że ten teatr staje się jednak filmem — 
to jest tym użytek, jaki Yates robi 
z twarzy Mii Farrow. 

W „Bullitcie”* Yates umiał dodać 
nowego blasku stereotypowej sce- 
nie gangsterskiego pościgu samo- 
chodowego; tu nadał zbliżeniom 
twarzy aktorki nową funkcję. Oczy- 
wiście zbliżenia są potrzebne do 
przeprowadzenia fabuły, ale mówią 
dużo więcej. Ta twarz jest światem 
zewnętrznym, którego nie ma w fil- 
mie; jest krajobrazem, w którym 
można odnaleźć wszystkie elementy 
świata, We wrażliwych rysach twa- 
rzy aktorki odbijają się nie tylko ko- 
lejne fazy rozwijającego się uczucia. 
Można w nich odczytać los podob- 
nych do niej dziewcząt, sytuację jej 
pokolenia, niemalże warunki, które 
tę sytuację kształtują. Ta twarz sta- 
nowi sens i posłanie filmu, każe my- 
śleć o szerszych sprawach niż po- 
myślny finał tej miłości. Twarz Mii 
Farrow przenosi błahą, sprawnie 
wyreżyserowaną powiastkę w inny 
wymiar. Wymiar już nie losu współ- 
czesnej dziewczyny, kobiety, może 
przyszłej matki, ale ludzkiej egzy- 
stencji w ogóle. 

Tak więc, jeżeli drugim po „Bul- 
litcie'” egzaminem wstępnym Yatesa 
do Hollywood miało być nowe uję- 
cie klasycznej amerykańskiej ko- 
medii sentymentalnej, zdał ten egza- 
min dzięki odwadze w potraktowa- 
niu twarzy jako prawdziwego ob- 
razu świata. Czy trzeba dodawać, 
że pomogła mu w tym fascynująca 
osobowość aktorki? 

Wanda WERTENSTEIN 








KRZECZOWICE. 
JESIEŃ 





Krystyna Gryczełowska buduje swoje 
filmy z długich, opisowych sekwencji 


Zestawione ze sobą, tworzą solidną 
budowlę, której stylem jest klarowna i kla- 
syczna prostota. Jeżeli chce przedstawić 
wieś, zaczyna od jej wyglądu zewnętrz- 
nego: kamera wolno przesuwa się po 
zabudowaniach, z jednakową uwagą 
traktując to, co piękne i szpetne. Jeżeli 
pokazuje ludzi pracujących na roli, nie 
jest to nigdy malowniczy obrazek ro 
dzajowy, ale wizualny przekaz wysiłku, 
ludzkiego trudu. Jeżeli człowiek prze- 
mawia z ekranu, patrzymy przede wszy- 
stkim na jego twarz, bo Gryczełowska 
nie próbuje sztucznie „ożywić” obrazu 
i udawać, że chodzi jej o coś innego, w 
obawie, że pomówi się ją o „telewizyj- 
ność” 

Ta świadoma prostota warsztatu służy 
treści. Gryczełowska ma wiele do po- 
wiedzenia tak wiele, że trudno nie 
westchnąć przy oglądaniu najnowszego 
jej filmu Krzeczowice. Jesień: gdyby tak 
nasi fabularzyści z równą przenikliwością 
spojrzeli na życie! Pozornie jest to 
zwiad socjologiczny z rzeszowskiej wsi 
Z pewnością jest to wieś typowa, choć 
ekran wydobywa jej osobliwości: obok 
starych, zapadających się w ziemię 
chałup — murowane. piętrowe domy, 
z których wiele zaczęto dopiero budować. 
W ciągu dnia wieś robi wrażenie opusz 
czonej. Tylko na polach spotyka się 
pracujących ludzi. Ale są to ludzie starzy. 
Dopiero przed wieczorem wieś ożywa 
Z pobliskich miasteczek i fabryk wraca 
młodzież. Komentarz: „Krzeczowice to 
wieś-sypialnia". Ironia skrywa głęboki 





i złożony problem ekonomiczny, jaki 
wraz z Krzeczowicami dzieli tysiące in- 
nych wsi 

Ale jest w filmie jeszcze jedna sprawa 


ślady przeszłości. Przed wojną była to 
wieś rewolucyjna. miejsce glośnego 
strajku chłopskiego i starcia z sanacyjną 
policją. Żyją ludzie, którzy walce oddali 
najlepsze lata swego życia. Dziś zna- 
leźli się na marginesie i z goryczą obser- 
wują przemiany, których może nawet 
nie umieją w pełni zrozumieć. Socjolo- 
giczny zwiad  Gryczełowskiej nabiera 
nieoczekiwanie innego wymiaru. Jesień 
z tytułu filmu okazuje się symbolem, 
oznacza nieuchronność przemijania, jest 
jesienią całego pokolenia mieszkańców 
tradycyjnej wsi. Gryczełowska zapisuje 
ten proces obiektywnie, ale nie potrafi 
ukryć swoich uczuć. Cały jej film utrzy- 
many jest w tonacji przygnębiającego 
smutku i chyba to właśnie mąci trochę 
jasność spojrzenia. Wydaje się, że w fil- 
mie, którego nie waham się nazwać epic- 
kim, chociaż trwa tylko kilkanaście mi- 
nut, nie ma miejsca na sentymenty. 
Ostatni obraz — zastygłą w bólu twarz 
kamiennego świątka przykrywają wpraw- 
dzie napisy, ale coś z tego sentymenta- 
lizmu pozostało w komentarzu. Może 
jednak krzywdzę ten wartościowy, piękny 
film, broniąc się niepotrzebnie przed 
własnym wzruszeniem ? 


Andrzej KOŁODYŃSKI 





JAK PATRZY NA „WESELE” 
ANDRZEJA WAJDY KRYTYK 
TEATRALNY? PRZEDSTAWIA- 
MY ARTYKUŁ ROZPATRUJĄCY 
FILM WAJDY JAKO SPECYFICZ- 
NĄ INSCENIZACJĘ DRAMATU 
STANISŁAWA WYSPIAŃSKIEGO 


ELŻBIETA WYSINŃSKA 


= 


filmowa, 
rzeczywis 





tość 


Do chaty bronowickiej wprowadza nas Wajda za Dziennikarzem, który dociera tu z Krakowa w ciemno- 
ściach wieczoru, w jakiś czas po orszaku weselnym. Spóźniony gość staje w progu oślepiony światłem, 
ogłuszony muzyką, uderzony gorącem buchającym z izby, ciasno wypełnionej tańczącymi. Oswaja się 
chwilę z jasnością, hałasem i ruchem, potem wciska się między spoconych ludzi. Gdy z trudem toruje 
sobie drogę, zatrzymuje go Czepiec i wtedy padają pierwsze słowa „ Wesela”. 


Znakomite jest to wejście w sce- 
nerię sztuki. Ale opowieść filmowa 
zaczyna się nieco wcześniej. Rów- 
nocześnie z czołówką pokazuje Waj- 
da przejazd orszaku przez Rynek 
krakowski, wpisywanie przez Pana 
Młodego autografów do pamiętni- 
ków pensjonarek, ćwiczenia żołnie- 
rzy austriackich na błoniach, huczny 
wjazd do wsi przy akompaniamencie 
szyderczego śmiechu Dziada. Z tych 
ułamków tworzy się obraz rzeczywi- 
stości, w której odbywa się uroczy- 
stość ślubna, obraz wcale niepo- 
wierzchowny. Zaznaczenie upływu 
czasu między przybyciem do Bro- 


nowic całego orszaku a przyjazdem 
Dziennikarza pozwala nie tylko 
przeskoczyć od filmowego wstępu 
do pierwszych scen dramatu, ale 
wiąże także od początku przebieg 
wesela z rytmem dnia i nocy. 

Już tutaj mamy do czynienia z 
dwiema zasadniczymi dla całego fil- 
mu sprawami: z rozszerzeniem te- 
renu akcji sztuki Wyspiańskiego 
i próbą pozostania przy jej założe- 
niach dramaturgicznych. Film wy- 
chodzi poza ściany bronowickiej 
chaty. To było do przewidzenia, sko- 
ro utwór przeznaczony na scenę 
mial być przekształcony w utwór 


ekranowy. Ale nie mniej istotne od 
samego faktu odwołania się do 
świata zewnętrznego są kryteria, 
jakimi posługiwał się tu reżyser i ry- 
gory, jakie sobie narzucił. Wajda bo- 
wiem bardzo wyraźnie ogranicza 
możliwości wyjścia w plener, a dzięki 
ograniczeniom określa precyzyjnie 
funkcję scen plenerowych, nadając 
im podwójne — konkretne i sym- 
boliczne — znaczenie. 

Obraz świata zewnętrznego służy 
przede wszystkim unaocznieniu sy- 
tuacji historycznej. Wspomniani już 
obcy żołnierze ćwiczący na błoniach, 
obcy patrol podjeżdżający pod okna 


weselnego domu, zamieszanie na 
granicy dwóch państw zaborczych 
wywołane nocną wyprawą Jaśka 
te migawki, sygnały, przywołują z 
całą dobitnością rzeczywistość, któ- 
ra, zawsze obecna u Wyspiańskiego, 
mogła być w teatrze uświadomiona, 
nie mogła być pokazana. Filmowe 
sygnały nie tylko informują o statu- 
sie politycznym społeczeństwa po- 
dzielonego kraju; w innym planie 
stanowią Świadectwo zagrożenia, 
spętania. Bronowicka rozśpiewana 
chata jest otoczona, znajduje się 
w kleszczach. 

Świat zewnętrzny u Wajdy jest 
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także miarą czasu upływającego na 
weselu; pojawia się w świetle wie- 
czoru, nocy i bladego świtu. Mieści 
się w granicach chłopskiego obej- 
ścia, kawałka sadu, w którym stoją 
chochoły, skrawka podwórza z przej- 
ściem do szopy. „ Wesele” ma swoją 
dramaturgię i swój rytm, ale zalez- 
ność między nimi jest raczej od- 
wrotnie niż wprost proporcjonalna. 
Znaczy to, że wzrostowi napięcia 
psychicznego nie towarzyszy przy- 
spieszenie wewnętrznego tempa 
utworu. Wynika ono natomiast z 
naturalnych uwarunkowań. Wieczór, 
apogeum zabawy — to akt pier- 
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wszy; nocne znużenie, refleksy pod- 
świadomości — to akt drugi; Świt, 
przebudzenie, zbieranie się w sobie 
— to akt trzeci. Film zaciera formalne 
podziały, ale przy zastosowaniu 
płynnych przejść w jednolitej kom- 
pozycji uwzględnia zmiany rytmu. 
Mamy więc część taneczną, wy- 
odrębnioną przez muzykę dość gło- 
śną, szybką, narzucającą się, a po 
ciągu scen wizyjnych — filmowy 
„akt trzeci”, próbę zbiorowego dzia- 
łania, rozegrany w nierównym ner- 
wowym rytmie, raz gwałtownym jak 
tętent konia, raz zwolnionym. 
Wydobycie dramaturgicznych 


współzależności przedstawia w tea- 
tralnych realizacjach „Wesela” po- 
ważny problem. Często cały impet 
przedstawienia wyładowuje się w 
pierwszym akcie, akt drugi jest mniej 
lub więcej szczęśliwym borykaniem 
się z Osobami Dramatu, akt trzeci — 
powolnym i smutnym wygasaniem 
narodowej Sprawy i teatralnej in- 
wencji. Problem ten można jednak 
rozwiązać, o czym świadczyło choć- 
by wytrzymane dramaturgicznie do 
końca, pasjonujące w słabościach 
i odkryciach przedstawienie Lidii 
Zamkow (1969), bardzo zresztą 
atakowane w Krakowie za przesu- 


nięcia tekstowe i potraktowanie zjaw 
według zasad psychoanalizy. Jest 
to jedyna inscenizacja „Wesela” z 
ostatnich lat, dająca się w pewien 
sposób porównywać z filmem Waj- 
dy, przede wszystkim dzięki próbom 
realistycznego rozszyfrowania sy- 
tuacji. W akcie trzecim u Zamkow 
kontrast zwyczajnych czynności 
i stanu oczekiwania, któremu stop- 
niowo poddają się uczestnicy wesela 


dokończenie na str. 10 





Kiedy pojawiło się wezwanie 
— „2 filmem na ty” — za 
którym kryły się propozycje 
rozpoczęcia edukacji filmo- 
wej młodzieży siłami ruchu 
społecznego, nie zostało ono 
potraktowane zbyt poważ- 
nie. Zapewne sądzono, iż jest 
to jeszcze jeden „słomiany 
ogień' w dziedzinie upow- 
szechniania kultury (zjawi- 
'sko, z którym już się oswoili- 
śmy). Gdzie indziej uważano, 
iż jest to rodzaj zabawy w 
„ufilmowienie młodzieży”, 
rzecz niepoważna na tle po- 
czynań ruchu studyjnego czy 
klubowego. Sądzę, że rok, 
który mamy za sobą, przeła- 
mał pierwszą barierę uprze- 
dzeń i niepowodzeń, uświa- 
domił wielu środowiskom 
szansę, jakiej dotąd napraw- 
dę nie miały: realną szansę 
bliższego obcowania z wie- 
dzą o filmie i z dobrym re- 
pertuarem . 


Początkowy sceptycyzm wobec pro- 
gramu „Z filmem na ty” miał zresztą 
pewne racjonalne przesłanki: rozziew 
pomiędzy aspiracjami społecznego ru- 
chu krzewienia kultury filmowej a prak- 
tycznymi szansami działania entuzja- 
stów był tak wyraźny, że każdy nowy 
projekt witano z jednakową ostrożno- 

ścią i dystansem. Jeśli nie zdołały roz- 











Rok minął od rozpoczęcia akcji Związku Młodzieży 
Socjalistycznej ,,Z filmem na ty”. O jej dotychcza- 
sowym dorobku i perspektywach pisze główny ani- 
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winąć oczekiwanej ofensywy kina stu- 
dyjne ani kluby filmowe — to czy mo- 
żna było oczekiwać, aby bez zasadni- 
czej reformy gospodarowania filmami 
ambitnymi, bez rewizji polityki wydaw- 
niczej i dotacji finansowych — nowi 
inicjatorzy byli w stanie cokolwiek 
wskórać? Prawda o szansach spo- 
łecznego ruchu kultury filmowej była 
rzeczywiście gorzka, jego praktyczne 
możliwości działania niewielkie. Jest 
u nas sporo paradoksów: repertuar 
uchodzi za nader ambitny, ale kopie 
filmów wartościowych są tłoczone w 
takich ilościach, że nie mogą dotrzeć 
do wszystkich środowisk; mamy świet- 
ną krytykę i ambitne książki o filmie, 
tylko że na rynku nie ma praktycznie 
ani wydawnictw popularnych, ani po- 
ważnych. Szczycimy się wyrobieniem 
filmowym dużej części publiczności, 
ale nikt nie pomyślał dotąd o kształce- 
niu (fachowym!) popularyzatorów, wy- 
kładowców i prelegentów, co czyni 
się np. w szkołach filmowych sąsied- 
nich krajów. Przykłady można byłoby 
mnożyć jeszcze długo. 


Z myślą o młodych 


Wypadnie w tym momencie odpa- 
rować ewentualny atak sceptyków: 
„Czyż nowa inicjatywa „Z filmem na 
ty” może zmienić coś na korzyść kul- 
tury filmowej w kraju, skoro ogranicza 
się do środowisk młodzieżowych i star- 
tuje znów z pozycji społecznikowskich 
poczynań ludzi dobrej woli?" Odpo- 
wiadam: adresatem programu są rze- 
czywiście ludzie młodzi — uczący się 
i pracujący, ale reprezentują oni naj- 
liczniejszą grupę polskiej widowni (pra- 
wie 80. proc. wszystkich chodzących 
do kina), grupę najbardziej chłonną, 





z największymi aspiracjami i wymaga- 
niami. Od stopnia ich wtajemniczenia 
w sprawy sztuk audiowizualnych za- 
leżeć będzie nie tylko gust przyszłej 
widowni dorosłej; również ogólne wy- 
robienie kulturalne oraz te cechy oso- 
bowości, które będą na wagę złota 
w społeczeństwie „drugiej Polski”. In- 
nymi słowy — idzie o najbardziej zain- 
teresowane podejmowanymi  przed- 
sięwzięciami i inicjatywami środowiska. 
Jeśli uda się wywalczyć nowe przy- 
wileje dla ruchu społecznego działają- 
cego w tym zakresie, to skutki tego fak- 
tu odczuwalne będą dla wszystkich, 
którzy lubią kino i pragnęliby się nim 
poważniej zajmować. 

Co oferował program „Z filmem na 
ty” i co zdołano dotąd osiągnąć? Pro- 
ponował kompleksowe i zintegrowane 
działania jednocześnie na trzech fron- 
tach. Proponował systematyczne kształ- 
cenie prelegentów i instruktorów fil- 
mowych i to nie w ramach mini-kursu 
czy kilkudniowego seminarium, ale w 
oparciu o centralny program, w dob- 
rych warunkach lokalowych, z naj- 
lepszą kadrą wykładowców i odpowie- 
dnio długim cyklem zajęć (Małe Aka- 
demie Filmowe w miastach wojewódz- 
kich). Organizatorom zależało, aby w 
następnej kolejności uruchomić w mia- 
stach i mniejszych osiedlach roczne 
popularne kursy wiedzy o filmie dla 
młodzieży szkół średnich i techników 
(Młodzieżowe Wszechnice Filmowe), 
wspierające pierwsze wysiłki nauczy- 
cielii wprowadzających do programu 
nauczania elementy wiedzy o X Muzie. 
Ambicją inicjatorów było także „ufil- 
mowienie” młodej widowni drogą stwo- 
rzenia tradycji spotykania się co ty- 
dzień na wartościowych filmach po- 
przedzanych prelekcją. 
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miał wywołać wrazenie autentycz- 
ności. To z kolei umożliwiało suge- 
stywną analizę mechanizmu zbio- 
rowego przeżycia. Potęgowanie na- 
pięcia w tej partii filmu ułatwia nie- 
wątpliwie możliwość równoległego 
prowadzenia dwóch wątków: akcji 
podjętej przez chłopów i misji Jaśka. 
Doprowadzenie do dramatycznego 
starcia między chłopami a inteligen- 
cją. która pod ostrzami kos musi zo- 
baczyć konsekwencje własnej sła- 
bości i nieumiejętności wyjścia poza 
spekulacje myślowe, oraz wykorzy- 
stanie szaleńczej ucieczki Jaśka 
przed patrolem na sposób prawie 
sensacyjny — to już jednak własne 


interwencje Wajdy. Tu zresztą wy- 
daje się on najmniej uzależniać od 
literackiego pierwowzoru. 

W pojęciu „literacki pierwowzór”, 
słowo literacki wymaga podkre- 
ślenia. Chodzi tu bowiem o zależ- 
ność od pojmowanych -najogólniej 
idei utworu napisanego. Przedsta- 
wienie ludzi, ich konfliktów, me- 
taforyka — są w filmie rezultatem 
drobiazgowej analizy obrazowania 
poetyckiego w oderwaniu od kon- 
wencji scenicznych. Wiadomo nie 
od dziś, że miarą sukcesu ekranizacji 
dramatu jest stopień uwolnienia go 
od wszystkiego, co przypomina 
teatr. „ Wesele” Wajdy przezwy- 


cięża niebezpieczeństwa teatralno- 
ści wieloma metodami. Najbardziej 
oczywistą jest wykorzystanie „Świata 
zewnętrznego”, znacznie bardziej 
skomplikowaną — wielostronne wy- 
korzystanie aktora. Film okazał się — 
to jest może najbardziej charaktery- 
styczną jego cechą — precyzyjnym 
studium aktorskim, opartym na zbli- 
żeniach, na ujęciach (w sensie ma- 
larskim) portretowych. Twarze ludz- 
kie, pojawiające się na ekranie jak 
w kalejdoskopie, w zmieniających 
się stale obrazach, układach, ka- 
drach, stają się bowiem głównym 
elementem kompozycji plastycznej 
i dramatycznej akcji. Na tę ostatnią 


mator ruchu, przewodniczący Zespołu do Spraw 
Upowszechnienia Filmów przy ZG ZMS — Woj- 


ciech Wierzewski 
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Organizatorzy programu zrobili spo- 
ro, aby zobligować władze kulturalne 
wszystkich miast wojewódzkich do po- 
dzielenia odpowiedzialności za wspól- 
ną sprawę i poważnego potraktowania 
nowej inicjatywy. Od klimatu, jaki stwo- 
*rzyły wydziały kultury i dyrekcje woje- 
wódzkich domów kultury, zależał w 
praktyce start i dalszy tok pracy małych 
akademii filmowych: od Wojewódz- 
kich Zarządów Kin i ekspozytur Cen- 
trali Wynajmu Filmów zależał przebieg 
zajęć młodzieżowych wszechnic czy 
pokazów w ramach „spotkań z dobrym 
filmem” (w niektórych województwach, 
m.in. w poznańskim, noszących nazwę 
„ZMS-owskich premier miesiąca '). 
Wprawdzie inspiratorem była organi- 
zacja młodzieżowa, która miała znacz- 
ny wpływ na przebieg inicjatywy, ale 
sprawa była wspólna — z sukcesów 
i porażek rozliczać się musieli działacze 
kulturalni województwa, reprezentują- 
cy instytucje powołane do wspierania 
ruchu społecznego. Czy system ten 
sprawdził się w praktyce? 


Rok cennych doświadczeń 


Objawiła się znamienna prawidło- 
wość: tam gdzie oczekiwano tylko im- 
pulsu, programu, kierunku pracy z fil- 
mem, gdzie chciano z nowych możli- 
wości skorzystać — tam rezultaty już 
dziś są imponujące. Zespolenie sił ludzi 
żywo zainteresowanych przyszłością 
kultury filmowej swego regionu (Rok 
Filmu w Wielkopolsce) dało Studium 
Wiedzy o Filmie z prawdziwego zda- 
rzenia, umożliwiło ciekawe spotkania 
i imprezy; słowem duży krok naprzód, 
który będzie w najbliższym czasie dalej 
procentować. Są, rzecz jasna, także 
przykłady ospałości i nieudolności or- 


ganizacyjnej, nieustannego  zasłania- 
nia się trudnościami obiektywnymi lub 
materialnymi w kilku województwach 
— np. kieleckim, rzeszowskim, opol- 
skim. Jest prawdą, że nie wszystkie 
środowiska mają korzystne warunki 
startu, dobre domy kultury, działaczy 
filmowych z prawdziwego zdarzenia, 
ludzi chętnych do nałożenia na siebie 
jeszcze jednego społecznego obowiąz- 
ku. Dlatego też byłbym jak najdalszy 
od rygerystycznego egzekwowania tych 
samych osiągnięć od aktywu wszy- 
stkich województw, bez uwzględnia- 
nia ich możliwości. Program „Z filmem 
na ty” jest propozycją. Sprawą ludzi 
z określonych środowisk staje się pod- 
chwycenie inicjatywy i rozwinięcie jej 
w stopniu odpowiadającym lokalnym 
potrzebom i zainteresowaniom. 

Stąd porównywanie rezultatów rocz- 
ńej działalności musi być relatywne. 
Cieszą sukcesy działaczy filmowych 
Wielkopolski, miłym zaskoczeniem jest 
rozległość inicjatyw na terenie Olsztyń- 
skiego, Lubelskiego, Warszawskiego, 
Katowickiego czy Wrocławskiego. Trze- 
ba zdawać sobie wszakże sprawę, że 
upłynie jeszcze nieco czasu, zanim 
podobne rezultaty będą możliwe w 
Opolskiem, Koszalińskiem czy Zielo- 
nogórskiem, chociaż i tak nie są to 
„białe plamy” na mapie nowej akcji. 
Po prostu, rok realizacji programu „Z 
filmem na ty” był przede wszystkim 
papierkiem lakmusowym możliwości or- 
ganizacyjnych i stanu kultury filmowej 
różnych województw. Na to rozeznanie, 
które ma charakter praktyczny, trzeba 
było poświęcić sporo czasu; za to teraz 
będzie można lepiej opracować taktykę 
działania, określić sposoby i formy po- 
mocy dla województw „filmowo nie- 
doinwestowanych"”. 


Co można jednak zrobić centralnie 
dla nasilenia nowej ofensywy filmowej ? 
Lista pilnych, znanych postulatów po- 
zostaje nadal aktualna. Trudna jest do 
przyjęcia dotychczasowa polityka okre- 
ślania nakładu kopii wielu wartościo- 
wych filmów, musi ona ulec zdecydo- 
wanej zmianie. Nie budzi entuzjazmu 
rodzima produkcja fabularna poświę- 
cona sprawom ludzi młodych; aby 
podjąć dialog w tej materii inicjujemy 
doroczne konkursy i spotkania filmow- 
ców i działaczy na festiwalu w Świd- 
winie („Młodzi na ekranie”). Pilnie 
rozwiązana powinna być sprawa taniej 
i popularnej biblioteczki wiedzy o fil- 
mie, na wzór analogicznych serii cze- 
skich i węgierskich. Trzeba więcej pi- 
sać o dobrych doświadczeniach, po- 
pularyzować przykłady  pomysłowej 
i rzetelnej pracy upowszechnieniowej 
(liczymy na stałe miejsce na łamach 
„Filmu”). Są to w naszym przekonaniu 
sprawy do załatwienia. 

Najważniejszy jest model przyszłości 
kultury filmowej. Inicjując kampanię 
„Z filmem na ty”, staraliśmy się udo- 
wodnić kompetentnym instytucjom, że 
możliwe jest już, w oparciu o istniejące 
warunki, działanie skuteczniejsze i roz- 
leglejsze. Przyszłość wymaga jednak 
radykalniejszych reform: powszechnej 
edukacji filmowej w szkole, kształcenia 
kadr filmoznawców w łódzkiej szkole 
i na uniwersytetach, autentycznej pracy 
kulturalnej z filmem w domach kultury 
i rzeczywistej polityki kulturotwórczej 
kin — nie tylko studyjnych — we wszy- 
stkich środowiskach. Sądzę, że ten re- 
jestr spraw nie załatwionych wymagać 
będzie szerszej dyskusji. | chyba warto 
byłoby do niego powrócić. 


Wojciech WIERZEWSKI 


składa się przede wszystkim to co 
psychiczne, składają się mikroreakcje 
aktorów pozostających ze sobą w 
kontakcie tylko momentami, wyra- 
żających czasem drgnieniem twarzy 
lub drobnym gestem sens całej 
sceny, dopowiadających sekundą 
gry skrócone do minimum mono- 
logi. 

Przezwyciężeniem teatralności jest 
zarówno plastyka związana z malar- 
stwem, do którego teatr nie może 
się odwołać, jak i słowo występu- 
jące w ścisłym związku z obrazem. 
Dialogi uległy przekształceniu ogra- 
niczającemu wiersz, zakłócającemu 
zakorzenione przyzwyczajenia w je- 


go odbiorze. Tam, gdzie słowo może 
być zastąpione obrazem, film je za- 
stępuje. Dotyczy to w znacznej mie- 
rze scen wizyjnych: impresjoni- 
stycznego wspomnienia Marysi, sce- 
ny z Hetmanem zdeformowanej na 
zasadzie krzywego zwierciadła, ocie- 
kającego czerwoną farbą fragmentu 
typu „horror” z Szelą. Osobną sek- 
wencję buduje Wajda na tle Polo- 
neza Ogińskiego. Pan Młody, który 
zasłaniając się pawimi piórami prze- 
konuje Poetę, że „trza by snami 
uciec z życia”, wyładowuje własną 
ekscytację w tańcu. Zamaszystym 
krokiem polonezowym rozpryskuje 
błoto na klepisku ku uciesze Dziada 


oglądającego pańską  egzaltację 
Przykłady można by mnożyć. 

Nie ma tu miejsca na odnotowa- 
nie subtelności gry wszystkich akto- 
rów, będących współtwórcami fil- 
mowego „Wesela”. W tej kreacji 
zbiorowej jeszcze raz zadziwia ak- 
torska witalność Daniela Olbrych- 
skiego i śmiałość w potraktowaniu 
przez niego roli Pana Młodego, pro- 
wadzonej i groteskowo, i drama- 
tycznie. Zaskakuje także autentyzm 
i sila w postaci Czepca granego 
przez Franciszka Pieczkę. 

Wszystko to decyduje o głębo- 
kiej autentyczności dzieła filmowe- 
go, dowodzącego, jak konkretne 


były przeżycia, które zdarza się wi- 
dzieć to w konwencji misterium na- 
rodowego, to szopki i pamfletu, jak 
realne bylo to Wyspiańskiego „du- 
szy granie". Toteż, kiedy w filmie 
Wajda zaznacza perspektywę czasu, 
panoramując z oddalenia dom, ogród 
i gromadę sprzęgniętą w chocholim 
tańcu, zdaje się być pewien, że 
świadomość historii żadnych zna- 
czeń tu nie osłabia. Film, mający za 
scenariusz „Wesele”, szuka dojścia 
do historii; teatr je wystawiający 
szuka dojścia do współczesności. 
Być może to paradoks, świadczy 
jednak o sile filmowej rzeczywistości. 

Elżbieta WYSIŃSKA 





SUPERSTAR 
muzyk i pieśniarz rockowy, Ted Neeley, 
gra tytułową rolę w filmowej wersji 


Urodzony w Teksasie 


musicalu „Jesus Christus Superstar” 
w reżyserii Normana Jewisona. (Fot 
CAF AP) 
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ALGIERIA: ZWYCIĘSTWO 
NAD MIĘDZYNARODOWYMI 


MONOPOLAMI 


Jedną z najważniejszych przeszkód, jaką mają 
do pokonania narodowe kinematografie krajów 
afrykańskich, jest zależność kin od międzynaro. 
dowych monopoli dystrybucyjnych, które prak- 
tycznie uniemożliwiają eksploatację filmów pro- 
dukowanych w kraju. W ostatnich tatach Tune- 
zja i Górna Wolta usiłowały upaństwowić całą 
sieć dystrybucyjną i rozwinąć własną niezależną 
produkcję, ale wobec bojkotu monopoli, który 
który odciął te kraje od dopływu nowych filmów 
musiano kina oddać właścicielom prywat- 
nym. Jedynym krajem, w którym operacja upań- 
stwowienia kin w pełni się powiodła, jest Algie- 
ria 
Państwowe biuro dla spraw handlu i pro- 
dukcji filmowej (ONCIC) rozpoczęło przygoto- 
wania do tej akcji w 1965 r. Zaczęto powoli, 
poprzez różne krajowe i zagraniczne firmy, sku- 
pywać prawa eksploatacji filmów zagranicz- 
nych, których na razie nie wprowadzono na ekra- 
ny. „Bank kopii” dysponował w 1968 r. ponad 
1000 tytułów. W 1969 r. rząd powiadomił impor- 
terów, że każdy film zagraniczny musi otrzymać 
zezwolenie na eksploatację w kinach algierskich 
Wielkie koncerny natychmiast ogłosiły bojkot 
Trwa on do dziś, ale już wiadomo, że władze 
algierskie wygrały. Rezerwy okazaly się tak 
ogromne, że -- uzupełniany regularnymi zaku- 
pami w krajach socjalistycznych, w krajach 
„trzeciego świata” i u niezależnych dystrybuto- 
rów z krajów zachodnich —— repertuar kin algier- 
skich jest niemal równie atrakcyjny, jak przed- 


tem. Świadczą o tym wyniki finansowe kin. Zu- 
pelnie inaczej natomiast dzielone są zyski 
W 1968 r, przed wprowadzeniem monopolu 
państwowego, ONCIC otrzymywał w formie 
podatku jedynie 15% wpływów, podczas gdy 
85 % szło za granicę. Obecnie proporcje się od- 
wróciły! Zmienił się też zasadniczo układ reper- 
tuaru. W 1968 r. filmy amerykańskie i zachodnio- 
europejskie stanowiły 87 % repertuaru kin algier- 
skich, filmy arabskie i indyjskie — 12,5%, filmy 
z krajów socjalistycznych — 0,5%. W 1971 r. 
udział filmów amerykańskich spadł do 12%, 
filmy arabskie i indyjskie stanowią 25% re- 
pertuaru, zaś filmy z krajów socjalistycznych 
10%. 

Trzeba jednak pamiętać, że kategoria „filmy 
amerykańskie i zachodnioeuropejskie” nie ozna 
cza tu bynajmniej tych wartościowych artystycz- 
nie filmów, które oglądamy na naszych ekra- 
nach. Są to niemal wyłącznie ostatniej kategorii 
westerny i filmy sensacyjne, prawdziwa trucizna 
stanowiąca powszednią strawę młodzieży wielu 
krajów rozwijających się. Państwu algierskiemu 
udało się ograniczyć tego rodzaju import w bar- 
dzo poważnym stopniu 

Bojkot trwa, ale jak każdy bojkot, który się 
przeciąga, jest juz przegrany. Jeśli nawet wła- 
dze algierskie złagodzą kiedyś przepisy i doga- 
dają się z międzynarodowymi monopolami fil- 
mowymi (choć nie mają specjalnego powodu, 
skoro nie one tracą na bojkocie), nie będzie po- 
wrotu do dawnych warunków handlowych. 





W ciągu 3 lat koszt zakupu licencji zagranicznego 
filmu na algierskie ekrany został obniżony z 
10000 do 2000 dolarów. Wprowadzono za- 
sadę, że kupuje się filmy jedynie od dystrybuto- 
rów kupujących filmy algierskie, dzięki czemu 
filmy ałgierskie uzyskały „okno na świat”. Film 
Opium i kij, jeden z najbardziej reprezentacyj- 
nych dla dzisiejszego kina algierskiego, zdołał 
z wpływów eksportowych pokryć całkowicie 
koszt produkcji! Wpływy od ponad miliona 
widzów w Algierii stały się czystym zyskiem 
producenta, czyli ONCIC. Rozwinięto współ- 
produkcję z krajami afrykańskimi i europejskimi, 
przede wszystkim z Francją. W jej wyniku po- 
wstało parę naprawdę wybitnych filmów: Z, 
Eliza czyli prawdziwe życie, Gliniane szańce. 

Filmy algierskie eksploatowane są w naj- 
lepszych salach i w najlepszych sezonach. Ta- 
kim przywilejem nie dysponuje żadna narodowa 
kinematografia" w krajach rozwijających się. 
Skutki są widoczne. W 1972 r. wyprodukowano 
w Algierii 12 pełnometrażowych filmów fabu- 
larnych. Pojawiło się 10 nowych reżyserów, 
rozszerzyła tematyka filmów, poprzednio niemal 
wyłącznie poświęconych wojnie narodowo-wy- 
zwoleńczej. Pojawiły się tematy współczesne, 
filmy społeczne, śmiało krytykujące objawy 
niesprawiedliwości. W ciągu 3 lat narodowa 
kinematografia algierska zyskała mocne funda- 
menty rozwoju. 


(opr. sob) 


FONDA: AKTORSTWO I POLITYKA. Próby kariery politycznej wśród 

aktorów amerykańskich nie są rzadkością. Po stronie prawicy opowiedziała 

się swego czasu Shirley Temple, „cudowne dziecko” ekranów lat trzydziestych, 

która prowadziła uporczywą walkę o fotel senatorski. Ronald Reagan, którego 

pamiętamy w roli gangstera w filmie „Zabójcy”, został gubernatorem stanu 

Kalifornia i słynie ze swych skrajnie reakcyjnych poglądów. Znamy też sporo 
przypadków zaangażowania się aktorów po stronie sił postępu. Pierwsze głośne wy- 
stąpienia Jane Fondy miały na celu obronę praw amerykańskich Indian. Dziś Jane 
Fonda jest symbolem nieprzejednanej postawy tej części społeczeństwa amerykań- 
skiego, które wytrwale prowadziło walkę o pokój w Wietnamie. W grudniu ub. roku 
utworzyła wraz ze swym mężem Thomasem Haydenem, przywódcą Demokratycznego 
Stowarzyszenia Studentów USA, organizację antywojenną pod nazwą Kampania Na 
Rzecz Pokoju w Indochinach, koordynującą działalność innych tego typu orga! 
amerykańskich i brytyjskich. Kiedy na ekranach zachodniej Europy ukazał się film 
„F.T.A.” (skrót ten tłumaczyć można jako nieprzyzwoite przekleństwo pod adresem 
dokumentalny reportaż z jej występów o otwarcie antywojennej wymowie 
w amerykańskich bazach na Pacyfiku i w Japonii, Jane Fonda i Thomas Hayden po- 
dróżowali właśnie po krajach skandynawskich. Francji i Wielkiej Brytanii. Celem tej 
podróży był udział w wiecach, zmierzających do likwidacji wojny wietnamskiej zgod- 
nie z październikową deklaracją Nixona. Thomas Hayden zatrzymany został na lotnisku 
londyńskim i dopiero po długim przesłuchaniu otrzymal prawo tygodniowego pobytu 
w Anglii; pretekstu dostarczyła ciągnąca się sprawa sądowa „siedmiu z Chicago”, 
związana z jego udziałem w rozruchach studenckich w czasie konwencji demokratów 
w 1968 r. Jane Fonda jest nadal jedną z czołowych aktorek kina światowego, z zainte- 
resowaniem oczekuje się premiery filmu „Nora” według dramatu Henryka Ibsena, 
w którym po raz pierwszy zagrała rolę z repertuaru klasycznego. (ab) 











BILANS ANIMACJI. We francuskim miesięczniku „Ecran 73” znajdujemy 
podsumowanie dorobku światowego filmu animowanego; materiału dostarczy- 
ła wielka wystawa zorganizowana podczas zeszłorocznego festiwalu w Anne- 
cy. Wiele było na niej rewelacyjnych odkryć — m.in. po raz pierwszy świat 
dowiedział się o polskich pionierach filmu animowanego: Feliksie Kuczkow- 
skim, zmarłym w 1970 r. twórcy „Flirtu małych krzesełek” (1916) i Stanisławie 
Dobrzyńskim — autorze „Snu pasera” (1918). Po zamknięciu wystawy ogłoszono 
referendum, w wyniku którego 21 twórców oraz 16 krytyków i historyków z całego 
świata ustaliło listę najlepszych filmów animowanych, wybierając je spośród 240 po- 
p Oto lista tytułów, które zebrały W B=. ilość głosów: 
„Żółta łódź podwodna” (na fot.), 1968, reż. George Dunning (Wielka Brytania) — 
27 głosów: 
2. „Surogat”, 1962, reż. Dusan Vukotić (Jugosławia) — 22 głosy; 
3. „Ruka” (Ręka), 1965, reż. Jifi Trnka (CSRS) — 22 głosy; 
4. „Moonbird ” (Księżycowy ptak), 1959, John Hubley (Wielka Brytania) — 20 gło- 
sów; 
5. „Labirynt”, 1962, reż. Jan Lenica (Polska) — 19 głosów; 
6. „Le thódtre de M. et Mme. Kabal” (Teatr państwa Kabal), 1967, reż. Walerian 
Borowczyk (Francja) — 19 głosów; 
7. „Blinkity Blank”, 1954, reż. Norman McLaren (Kanada) — 18 głosów; 
8. „Ślimaki”, 1965, reż. Renć Laloux (Francja) — 15 głosów; 
9. „Le Nez” (Nos), 1963, reż. Alóćxandre Alexeieff i Claire Parker (Francja) — 14 
głosów; 
10. „Les Jeux des Anges"” (Zabawy aniołów), 1964, reż. Walerian Borowczyk (Fran- 
cja) — 13 głosów. 
Jest na tej liście aż dwóch Polaków, choć tylko jeden film zrealizowany został w Polsce; 
5 tytułów ze ścisłej czołówki znalazło się dotąd w naszych kinach. Pismo publikuje 
również nazwiska największych twórców filmu animowanego. Pierwsze miejsce zajął 
bezapelacyjnie Kanadyjczyk Norman McLaren, dalsze Jifi Trnka (CSRS), George 
Dunning (Anglia), Walt Disney (USA), Walerian Borowczyk (Polska), Jan Lenica 
(Polska), John Hubley (Anglia), Dusan Vukotić (Jugosławia), Alóxandre Alexeieff 
(Francja), lon Popescu-Gopo (Rumunia), Yoji Kuri (Japonia), Nedeljko Dragić (Ju- 
gosławia). (id) 





TU" ŚMIERĆ MARYNARZA. Dożył 90 lat, nazywał się Iwan Łyczew. Ilu ludzi 
| w Polsce znało to nazwisko: kilkuset? kilkunastu? może nikt?.. Jego śmierć 
| gazety pokwitowały niedawno drobnym drukiem; czytelnicy * przebiegali 
| wzrokiem tytuł i przewracali stronę. A jednak dla wielu ludzi ten nekrolog nie 
l , był informacją głuchą: krzesał iskrę zainteresowania, ożywiał wspomnienie. 
* Ci ludzie mieli kiedyś okazję obejrzeć film „Pancernik Potiomkin”; zmarły był 
bowiem uczestnikiem powstania na sławnym okręcie w czerwcu 1905 r. — i tytuł 
notatki o tym informował. Kiedy w latach dwudziestych Eisenstein realizował swój 
film — kino było jeszcze młode. Mogło już „fabrykować sny” dla milionów, mogło 
wpływać na opinię publiczną (historia wędrówki „Potiomkina” przez ekrany między- 
wojennej Europy jest tego najlepszym przykładem), mogło proponować nowe odczy- 
tanie faktów z historii ludzkości (korzystało z tej możliwości rzadko) — ale tradycja 
kina była jeszcze jego sprawą wewnętrzną, nie wchodziła w krwiobieg powszechnej 
świadomości, traktowana jako nieszkodliwe hobby grupki dłubiących wokół niej 
maniaków. Dziś dzieje kina są już uznanym fragmentem dziejów kultury XX wieku, 
a pewne jego mity stają się powoli cząstką zbiorowej świadomości społeczeństw. 
W 1925 r. widz, oglądając film „Pancernik Potiomkin”, cofał się myślą do wydarzeń 
sprzed lat dwudziestu, które ów film inspirowały; dziś zdarza się, że sięgamy po ga- 
zetę, po fakt z codzienności — a ten odsyła nas do wielkich lub małych mitów kina, 
uświadamianych nieraz powszechniej niż odchodzące w mgłę, butwiejące na kartach 
podręczników wydarzenia z przeszłości. Dlatego śmierć rewolucjonisty z „Potiomkina” 
— skromny w skali historycznej fragment epilogu, który do buntu „potiomkinowców” 
dopisało życie — kieruje pamięć wielu z nas raczej w stronę poematu Eisensteina niż 
ku wydarzeniom znanym z podręczników; dlatego w nie znanej nam twarzy zmarłego 
bezwiednie domyślamy się rysów marynarza Wakulińczuka. (wś) 





BERGMAN I KOBIETY. Wszyscy znają trio słynnych aktorek Ingmara 

Bergmana: Harriet Andersson, Ingrid Thulin i Liv Ullmann; w filmie „Szepty 

i krzyk” będzie już kwartet. Nową twarzą w zespole szwedzkiego reżysera 

jest Kari Sylwan. Scenerię dramatu stanowi stylowy pałac z końca XIX w., 

którego wnętrza utęzymane są w różnych tonach czerwieni. „Nie pytajcie mnie, 

dlaczego — mówi Bergman. — Po prostu nie wiem. Sam próbuję to sobie 
wytłumaczyć. Może dlatego, że jeszcze jako dziecko wyobrażałem sobie wnętrze 
duszy ludzkiej jako konchę pulsującą czerwienią ?..." Umiera właścicielka pałacu, Agnes, 
znosząc swoje cierpienie z rezygnacją, która na krótko tylko zamienia się w bunt. 
Czuwają przy niej dwie siostry: jedna jest próżna, zepsuta i infantylna, druga nosi 
w sobie świadomość nieudanego małżeństwa. Obecność śmierci zbliża je na krótko 
do siebie, ale tylko służąca potrafi od początku, bez wewnętrznych zahamowań, okazać 
miłość pełną czułości i oddania. Nowe dzieło szwedzkiego mistrza jest głębokim stu- 
dium charakterów, utrzymanym w formie stylizowanego dramatu. „Wszystko jest tu 
jak we śnie — tłumaczy Bergman — każdy szczegół pojawia się i istnieje przez chwilę, 
ponieważ wynika z naszego wewnętrznego pragnienia i potrzeby”. Recenzent tygod- 
nika „Newsweek”, Paul D. Zimmerman stwierdza: „7wórca „Siódmej pieczęci” dawno 
juz przestał interesować się tajemnymi więzami między człowiekiem i Bogiem, odrzu- 
cając je na korzyść szerszego humanizmu. Jego film opowiada o rzeczywistym losie 
człowieka — jego przeznaczeniu na mrocznej ziemi pod pustym, okrutnym niebem. 
Bergman szuka dla siebie odpowiedzi, badając ludzkie serca”. „Szepty i krzyk” są no- 
wym dowodem wspaniałej żywotności twórczej szwedzkiego reżysera, choć sam Berg- 
man mówi ironicznie: „Robię ciągle ten sam film. Ci sami aktorzy, te same sceny, te 
same problemy. Jedyna różnica kryje się w tym, że wszyscy jesteśmy starsi... Na 
zdjęciu — Ingmar Bergman i Harriet Andersson podczas realizacji „Szeptów i krzyku”. 
Fot. „Film In Sweden”. (ab) 


PETER BACSÓ PRÓBUJE KOMEDII. 
Węgierski reżyser, którego znamy jako autora 
interesujących filmów o problemach młodzieży 
(m.in. „Strzał w głowę”), zrealizował pierwszą 
w swojej karierze komedię „Agonia pana Boroka”. 
Pan Borok jest fryzjerem i pewnego dnia goli 
„na zero” głowę swego klienta, zamiast modnie 
go ostrzyc. Dlaczego? Nie potrafi tego wytlu- 
maczyć, ale jest to początek niesamowitych 
wydarzeń, godnych powieści Kafki. Czarny 
humor miesza się z grozą, kiedy fryzjer i jego 
klient rozpoczynają wędrówkę w mieście, za- 
mieniając co pewien czas role ściganego i ści- 
gającego. Bacsó pozostał wierny swojej meto- 
dzie pracy wyłącznie z aktorami niezawodowymi. 
Na zdjęciu — scena z realizacji: w środku reż. 
Peter Bacsó. (ab) 








„WPŁYW PROMIENI GAMMA NA BUJA- 
JĄCĄ W OBŁOKACH MARIGOLDS" — 
taki tytuł nosi film, którego reżyserem jest znany 
aktor amerykański Paul Newman: w roli głównej 
występuje jego zona, Joanne Woodward. 
Newman debiutował jako rezyser cztery lata 
temu filmem „Rachel, Rachel" równiez z Joanne 
Woodward w roli tytułowej. Sztuka Paula Zindela 
zdobyła nagrodę Pulitzera i sprawdziła się na 
Broadwayu. Wbrew zabawnemu tytułowi jest 
to mroczny dramat psychologiczny, wyrosły 
z ducha twórczości Faulknera. Pani Marigolds, 
owdowiała matka dwóch nastolatek, podświa- 
domie dąży do zniszczenia swoich dzieci. Krytycy 
obawiają się jednak, że Joanne Woodward, znana 
dotychczas z kreacji neurotycznych, nieśmia- 
łych kobiet, została najlepiej wybrana do tej 
roli. (ab) 





PO „KRONICE HELLSTRÓMA" — „FA- 
ZA IV". Głośny film o ekspansji owadów — 
„Kronika Hellstróma" Walona Greene'a — do- 
czekał się kontynuacji. Saul Bass, znany do- 
ty chczas jako płastyk, autor animowanych czo- 
lówek w filmach fabularnych i dokumentalista, 
realizuje w Kenii zdjęcia do „Fazy IV”, zapowia- 
dając, że będzie to „krok dalej w tym samym 
kierunku”. Film ilustrować ma katastroficzną 
tezę o braku równowagi w naturze, który prowa- 
dzi już w chwili obecnej do walki między ludźmi 
a owadami. Niezależnie od tego, jak oceniać bę- 
dziemy tę tezę, jedno jest pewne: nie zabraknie 
w nim rewelacyjnego materiału zdjęciowego. 
Współrealizatorem filmu jest bowiem Ken Mid- 
dleham, który spędził dwadzieścia lat fotogra- 
fując owady — jak sam twierdzi — „z ich punktu 
widzenia” i otrzymał „Oscara” za zdj do 
„Kroniki Hellstróma" (na tot.). W „Fazie IV" 
wystąpią Nigel Davenport i Lynne Frederick. (ab) 











SERGE SZALEJE. Niedawno telewizja przy- 
pomniała nam film „Kochankowie z Werony” 
reż. Andrć Cayatte'a, w którym debiutował na 
ekranach Serge Reggiani. Młodziutki Romeo 
z weneckiej szlifierni szkła dość długo nie poka- 
zywał się na ekranach; ostatnio wrócił do pracy 
w studio. W filmie „Les caids” (Szefowie) reż. 
Roberta Enrico gra 40-letniego kaskadera, po- 
pisującego się niebezpieczną jazdą w lunapar- 
kach, co służy mu jako parawan dla przestęp- 
czych machinacji (fot.). Natomiast w filmie „La 
grande marrade” (Rozróba) Claude Sauteta gra 
członka bandy starzejących się nierobów, usiłu- 
jących rywalizować z młodszymi od nich łobu- 
zami. (sob) 











SUKCES SELLERSA. „Alicja w krainie cza- 
rów” Lewisa Carrolla, której całość otrzymaliśmy 
w prezencie gwiazdkowym w tłumaczeniu Ma- 
cieja Słomczyńskiego (po raz pierwszy po pol- 
sku) została ponownie przeniesiona na ekran. 
Po rysunkowej wersji Walta Disneya i słynnym 
widowisku telewizyjnym BBC _ prezentującym 
przygody Alicji „na poważnie”, reżyser William 
Sterling zrealizował widowiskowy film dla wi- 
downi w każdym wieku. Rewelacyjnie przed- 
stawia się obsada aktorska: obok młodziutkiej 
Fiony Fullerton występują najwięksi aktorzy 
brytyjskiego filmu. Ralph Richardson gra pana 
Gąsienicę, Flora Robson jest Królową Kier, 
Michael Crawford — Białym Królikiem, a słynny 
tancerz Robert Helpmann — Kapelusznikiem. 
Najbardziej zdumiewającą kreację stworzył Peter 
Sellers w roli Zająca Marca, dorównując swym 
najlepszym osiągnięciom aktorskim z dawnych 
lat. '(ab) 











Nad książką 
„POŻEGNANIE 
MOLOCHA” 


Gdy pewnego znawcę teatru zapytano, 
jak zostać krytykiem, odpowiedział: naj- 
pierw trzeba zobaczyć tysiąc przedstawień. 
I była w tym myśl wyglądająca racjonal- 
nie. Wiedza o sztuce bierze się bowiem 
z porównań. Po to, aby ocenić artyzm 
dzieła. należy je zestawić ze zbiorem 
dokonań i dawniejszych, i współczesnych. 
Trzeba także mieć świadomość granic 
możliwości kształtowania przez człowieka 
materii. 

Oczywiście kryterium ilościowe, jeżeli 
nawet wyrazić na nie zgodę, wymaga 
trzech co najmniej uzupelnień: po pierw- 
sze nie jest obojętne, jakich tysiąc 
przedstawień się obejrzało, po drugie 
Co kto z tego zrozumiał, po trzecie wresz 
cie — trzeba być „muzykalnym” na sztu- 
kę 

Oczywiście, chociaz praktyka dowo- 
dzi, że nie jest to warunek konieczny, 
dobrze jest również dysponować własnym 
poglądem na sens uprawiania twórczo- 
ści, choćby tylko elementami filozofii sztu- 
ki. Zygmunt Kałużyński uważa, że filozo- 
fia nie zawsze musi być słuszna po to, 
aby była pożyteczna. To samo dałoby 
się powiedzieć o krytyce. Pod warunkiem 
jednak, że reprezentuje pewien poziom 
myślenia i wrażliwości 

Sam Kałużyński należy do niezbyt 
niestety licznego u nas grona krytyków 
filmowych — intelektualistów. Dyspo- 
nuje bogatą erudycją i doskonałą pamię- 
cią, umie kompetentnie wypowiadać się 
o wielu dziedzinach: o plastyce, muzyce, 
o zjawiskach z zakresu socjologii twór- 
czości, ma też własny system poglądów 
na istotę zjawisk kulturowych zachodzą- 
cych we współczesnym świecie. Tym 
jednak, co w jego mądrym pisarstwie 
najbardziej ujmuje, jest właśnie „muzy- 
kalność na sztukę”, przede wszystkim 
na kino. 

Krytycy tego formatu są z natury 
rzeczy niezwykle cennym zjawiskiem 
w życiu filmowym w ogóle, aw naszym — 
w szczególności. Kałużyński jest w do- 
datku krytykiem niezależnym. Nie znaj- 
dziemy go nigdy w chórze nerwowych 
apologetów kolejnej mody ani wśród 
uczestników hałaśliwych kampanii nie 
tyle „rozrachunkowych” có „porachun- 
kowych”. Ignoruje skłonność do myślenia 
stadnego. Unika pustych frazesów o no- 
watorstwie. Jest więc w samym środku 
sporów, a jednocześnie — jak gdyby 
na uboczu. Stąd też chyba mniej jest 
w tak zwanym środowisku popularny, 
niż na to zasługuje. 

W jego felietonach i esejach dominuje 
klimat, powiedziałbym, powściągliwej 
fascynacji. Życzliwość wobec tego, co 
ogląda, otwarcie na każdy przejaw auten- 
tycznego artyzmu wynikają zapewne 

, także i stąd, że obejrzał dobre kilka ty- 
sięcy tytułów, wie jak trudno przezwy- 
ciężać jest opór materii. Powściągliwość 
zaś ma swoje korzenie w wiedzy o rela- 
tywności wartościowania. 

Felieton, współczesna powieść w od- 
cinkach, jak nazwał go kiedyś Kijowski, 
to forma wypowiedzi wygodna zwłasz- 
cza dla tych, co nie przywiązują się 
zbytnio do raz wygłoszonych poglądów. 
Pozostawiając spore luzy motywowane 
specyfiką gatunku, niejako z samej na- 
tury rzeczy wydaje się uwalniać autora 
z obowiązku posiadania określonego 
programu. Wymaga się więc od felieto- 
nisty jedności stylu, efektowności, sui 
generis „pirotechniki”; rozgrzesza go ze 
zrozumiałej pono dwuznaczności postaw 
wobec zjawisk. 

Zygmunt Kałużyński, chociaż formułę 
felietonu (czy — więcej — minieseju) 
opanował bezbłędnie, stanowi i w tym 
zakresie osobowość odbiegającą od 
normy. Oto właśnie w kolejnym książko- 
wym przeglądzie jego publikacji (,Po- 
żegnanie Molocha” ), w wyborze te- 
matów i sposobie ich atakowania, a także 
w zawartych tam wypowiedziach wprost, 
odnaleźć można bez trudu konsekwentnie 
zarysowany system poglądów na model 
współczesnego kina. 

Kluczem bodaj dla tego systemu naj- 
istotniejszym jest chęć zrozumienia racji 
tak zwanej szerokiej publiczności. Za- 
stanawiając się na przykład nad tym, dla- 
czego od paru lat widownia odmawia 
chodzenia na rzeczy, które przez specja- 
listów uznane zostały za najlepsze, Ka- 
łużyński nikomu nie wymyśla od kołtu- 
nów, jak to się zdarza innym jego kolegom 
po piórze. Zastanawiając się nad tym, 
czy masowa publiczność może być w 


błędzie, odpowie: „oczywiście może, 
ale w takim przypadku, już ze względu 
na tłumność, pomyłka coś znaczy”. 

Kiedy bowiem przeprowadzano ankiety 
poszukujące przyczyn tego faktu, oka- 
zywało się, że filmy uznawane przez 
fachowców za ambitne są dla widowni 
po prostu nudne. Kałużyński uważa to 
za szczyt paradoksu, „bo kino, z samej 
swojej zasady, powinno być widowiskiem 
sensacyjnym i dawniej można było usły- 
szeć o filmie wszystko — że jest w naj- 
gorszym smaku, chory i zboczony, ale 
nie nudny!”. Nuda — jak twierdzi — 
jest przeciwko samej naturze gatunku. 
„Wszędzie to może się zdarzyć, tylko nie 
w kinie: tutaj nuda jest zabójcza, ozna- 
cza ona zdradę samej istoty... nerwu, 
żywiołu kina!”. 

W konkluzji stwierdza: widzowie, któ- 
rzy żywo przyjmują film rozrywkowy, 
western, farsę, repertuar frywolny i to 
bynajmniej nie najwyższej klasy — pu- 
bliczność nie przypadkowa, „„młodzie- 
zowa'' i ogłupiała, lecz po prostu normal- 
na — stawiają przed kinem i w ogóle przed 
sztuką wielkie pytanie co do ich przyszłe- 
go losu. Jest to alternatywa, która brzmi 
tak oto: film ambitny i inne podobne ga- 
tunki twórczości naszego wieku muszą 
zdobyć widza masowego, w przeciwnym 
razie zagrożone są uwiądem. 

Niekiedy posuwa się w tych dezyde- 
ratach może i nazbyt daleko, np. kiedy 
przypuszcza, że dobre kino musi mieć 
coś nie tylko z jarmarku, ale nawet skan- 
dalu i rynsztoku. Trudno jednak odmówić 
trafności diagnozie, że „kino karmi się 
czymś, co można by nazwać pasją 
społeczną... Akcje filmowe, które sta- 
wiały sobie inne cele, niż współgranie 
z tym, co elektryzuje opinię, kończyły 
się z reguły fiaskiem. 

Konsekwentnie poświęca też wiele 
uwagi dziełom, w których owa pasja 
społeczna występuje, i przedsięwzięciom 
zaliczanym do gatunku popularnego, jak 
westerny, horrory, filmy  sensacyjno- 
kryminalne, ba — nawet film wojenny 
uważa za potrzebny i to na długie lata 
(zwracając przy tym uwagę, że nasze 
pojęcie o wojnie jest dzisiaj przede wszy- 
stkim kinowe). 

Na tle „europejskich”* ciągot części 
naszych krytyków Zygmunt Kałużyński 
również zajmuje odrębną pozycję. On 
to przecież pierwszy w naszym powojen- 
nym piśmiennictwie odbył „podróż na 
Zachód”, a osiadłszy w kraju nie traci 
z pola widzenia trasy swoich dawniej- 
szych wojaży. Prawda, może to wykony- 
wać wygodnie, bo kinowy Zachód bodaj 
najłatwiej oglądać jest właśnie w War- 
szawie.. 

Pozostając więc sprawozdawcą pro- 
cesów na tym Zachodzie przebiegających, 
jak dawniej bardzo nimi zaabsorbowany, 
nigdy jednak nie utożsamia się do końca 
z ich biegiem. Uprawia też coś, co można 
by nazwać „popularyzowaniem scep- 
tycznym”. Opisuje więc zjawiska, widzi 
ich urokliwość, przecież nie odstępuje 
go przekonanie, że wszystko to, chociaż 
ładne, przecież się źle skończy. Rzeczy- 
wistość potwierdza takie hipotezy choćby 
z tego powodu, że wobec szybkiej ro- 
tacji mód łatwo przekreśla się tam dziś to, 
co wczoraj jeszcze ustawione było na 
wysokim piedestale. 

Zbiór „Pożegnanie Molocha” łączy 
też wspólna teza o wyczerpywaniu się 
na Zachodzie „kułtury deformacji od- 
bijającej niepokoje wieku przemysło- 
wego”. Ma ją zastąpić kultura okresu 
postindustrialnego, której przyszłe kształ- 
ty są dla Kałużyńskiego jeszcze dosyć 
niewyraźne, chociaż przekonany jest 
na pewno, że coś tam się jednak kończy. 
I taki już chyba pozostanie: na swój spo- 
sób zauroczony pięknym upadkiem naj- 
nowszej sztuki europejskiej, a zarazem 
pelen troski o mądre zagospodarowanie 
jej dorobku — „jednego z najbardziej 
osobliwych w dziejach” 

Każdą książkę należy ocenić wedle 
tego, co zawiera, a nie wedle tego, co 
mogłoby w niej być. Formuła pozegna- 
nia pewnej epoki upoważniła autora do 
pozostawienia poza obrębem publikacji 
felietonów podejmujących szerzej pro- 
blemy twórczości kinowej w innych re- 
gionach geograficznych, z'naszym włącz- 
nie. | nie chodzi tu o to, aby „scepty- 


cyzm europejski" zastępować „opty- 
mizmem krajowym”, do którego zresztą 
— jak wiadomo — nasz film raczej nie 


upoważnia. A jednak właśnie teraz 
sprawą bodaj najistotniejszą jest spór 
o właściwą hierarchię wartości dokonań 
krajowych. Głos Kałużyńskiego będzie 
w tej dyskusji niezmiernie potrzebny. 


Stanisław KUSZEWSKI 


Zygmunt Kałużyński, „Pożegnanie Molocha”. 
PIW, Warszawa 1972 r. str. 294. 
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Radziecki scenarzysta i rezyser Danil 
Chrabrowicki (ur. 1923) studiował w 
moskiewskiej szkole filmowej pod kie- 
runkiem Eugeniusza Gabryłowicza. Dzien- 
nikarz i literat, debiutował jako scena- 
rzysta w 1958 r. Kino radzieckie zawdzię- 
cza mu m.in. scenariusze filmów: „Czy- 
ste niebo” rez. Grigorija Czuchraja 
i „Dziewięć dni jednego roku” reż. 
Michaiła Romma. W 1966 r. Chrabro- 
wicki debiutował jako reżyser znanym 
w Polsce filmem „Apel odważnych”. 
Wyświetlany teraz w naszych kinach 
film „Ujarzmienie ognia” zdobył w ubr. 
Grand Prix na festiwalu w Karlowych 
Warach 





© Popularny jest pogląd wiążą- 
cy przyszłość kina z nurtem au- 
torskim, umożliwiającym twórcy 
pełną ekspresję własnej osobo- 
wości, a zarazem formowanie 
materiału artystycznego na wzór 
literacki. Trafił pan do kinema- 
tografii jako człowiek pióra, sce- 
narzysta, teraz — działa jako re- 
żyser. Co sądzi pan o perspekty- 
wach tendencji autorskiej ? 

Nie stawiałbym znaku równania 
pomiędzy kinem autorskim a filmami 
realizowanymi przez literatów. To 
dwie różne rzeczy. Mam jeszcze 
świeżo przed oczyma liczne przy- 
kłady tego, iż nie zawsze możliwe 
jest przejście od profesji scenarzysty 
do reżyserii. Idea powierzania sa- 
modzielnych filmów popularnym 
autorom była i u nas w swoim cza- 
sie modna, jednakże w większości 
przypadków kończyła się żałosnym 
nieporozumieniem. Złudzeniem jest 
pogląd, iż „skoro już daję materiał 
na film — równie dobrze sam go 
mogę zrealizować”. W moim przy- 
padku, zanim stanąłem za kamerą 
w 1966 r. realizując „Apel odważ- 
nych”, terminowałem u Michaiła 
Romma, przy pamiętnych „Dzie- 
więciu dniach jednego roku”. Po- 
wiedział mi wówczas: „To wystar- 
czy ci za dwa, trzy WGIKI” (WGIK: 
Wsiesojuznyj Gossudarstwiennyj In- 


stitut Kinematografii — moskiew- 
ska wyższa szkoła filmowa — przyp. 
red.) 


Nie chodziło w tym przypadku o 
techniczną pomoc, asystenturę, gdyż 
takich współpracowników mógł 


Romm znaleźć wielu. W grę wcho 
dziła rzecz znacznie wazniejsza 
wspólne wypracowanie nowej for- 
muły kina dyskursywnego, drogą 
nieustannych dyskusji w trakcie rea- 
lizowania kolejnych epizodów. 
Powracam do kwestii kina autor- 
skiego: jestem za takim jego rozu- 
mieniem, jaki zademonstrował Romm 
w „Dziewięciu dniach jednego ro- 
ku”. Autorem jest dla mnie twórca, 
który czuje potrzebę manifestowa- 
nia własnego stosunku do świata, 
do człowieka, do swego spoleczeń- 
stwa. Widzę jednak dialektyczny 
związek tak pojętej tendencji autor- 
skiej z określonym sposobem zbie- 
rania wiedzy o rzeczywistości i lu- 
dziach. Nie może to być apodyktycz- 
ne narzucanie subiektywnych wy- 
obrażeń i wizji, ale konfrontacja wła- 
snych poglądów z prawdziwą ma- 
terią życia. Zanim zasiądę do pisa- 
nia scenariusza — długo szukam 
spraw, tematów, bohaterów, zbie- 
rając przy pomocy magnetofonu 
(nie dowierzam własnej pamięci) 
rozmowy z bardzo różnymi ludźmi, 
przedstawicielami różnych środo- 
wisk i grup zawodowych. To daje 
mi potrzebne oparcie, pewność, że 
nie błądzę. Jednakże wszystko to 
nie wystarcza jeszcze do podjęcia 
pracy. Każde dzielo autorskie musi 
rodzić się z głębokiej osobistej po- 
trzeby, z niezgody na coś, co nas 
otacza, z goryczy i bólu. Tak po- 
wstał „Apel odważnych”, o którym 
mówiono, że był trochę niespra- 
wiedliwy i jednostronny. Ale reali- 
zowałem go w okresie, kiedy nie było 


— „Apel odważnych”; u dołu po lewej — „Ujarzmienie ognia” — 








KINO IDEAŁÓW 


Rozmowa 


z Daniłem Chrabrowickim 


RALNYCH 








pomników i płyt pamiątkowych na 
grobach tysięcy żołnierzy, których 
bohaterstwo poszło w niepamięć, 
bo było zjawiskiem zbyt powszech- 
nym, masowym. Zaś bohaterów ko- 
smosu otaczał rozgłos i entuzjazm 
Dziś, kiedy także w stratosferze giną 
tragicznie kosmonauci, nie odwa- 
żyłbym się pewnie na przeciwsta- 
wienie luksusowego bohaterstwa 
w wygodnej kabinie — heroizmowi 
kilku młodych chłopców wysła- 
nych w czołgu na pewną śmierć 
Ale tylko z takiej pasji, bólu odczu- 
wanego w imieniu całej generacji, 
z ławek szkolnych wyrwanej na 
front, mógł powstać ten film — wła- 
śnie w kształcie osobistym, autor- 
skim 
© Kameralna formuła „Apelu 
odwaznych” wydaje się nam 
bliższa tonacji bezpośredniej, au- 
torskiej, aniżeli pomyślane jako 
przekrój przez epoki „Ujarz- 
mienie ognia”. Czy sądzi pan, 
że i ten film ma charakter wypo- 
wiedzi autorskiej ? 
— Uważam, że tak. „Ujarzmienie 
ognia” powstało z potrzeby osobi- 
stej, chociaż za nią kryła się również 
racja ogólniejsza. Postanowiłem 
zrealizować temat, który byłby moją 
reakcją na rozpowszechniony w 
niektórych krajach, szczególnie za- 
chodnich, sposób patrzenia na naszą 
ojczyznę i jej sądzenia bez uwzględ- 
niania tego, co nazywa się punktem 
startu. Idea „Ujarzmienia ognia” 
zrodziła się w Paryżu przed trzema 
laty, kiedy rozmawiałem z różnymi 
ludźmi i spotkałem się z absolutnym 


niezrozumieniem spraw mojego kra- 
ju. Zapragnąłem wówczas pokazać, 
jaką drogę przebyliśmy: od taczek 
i łopat, którymi budowano Magni- 
togorsk — do elektroniki i rakiet. 
Wspomnienie tamtych heroicznych 
lat wyzwala dziś jeszcze w moim 
kraju łzy wzruszenia. Sam pamiętam 
ze swego dzieciństwa dzień, w któ- 
rym ojciec przyszedł do domu z 
z ogromnym bochenkiem chleba 
i powiedział: „Dzieci, dziś najedzcie 
się do syta”. Tego się nie zapomina... 








© W kinie współczesnym ob- 

serwujemy ciekawą  prawidło- 

wość: oto widownia coraz wy- 

raźniej przenosi swe zaintereso- 

wania z wielkich widowisk na 

dzieła wręcz skromne, objawia- 

jące małe rewelacje życiowe... 
— Nie zgodziłbym się z traktowa- 
niem „Ujarzmienia ognia” w kate- 
goriach kina widowiskowego. To 
coś zupełnie różnego od kostiumo- 
wych big show. Mogliśmy przy 
tym temacie pokazać znacznie wię- 
cej rzeczy spektakularnych, ale 
świadomie z nich rezygnowaliśmy. 
Ważny jest w tym filmie bohater, 
Baszkircew. Jak spala się w pracy, 
w dążeniu do osiągnięcia wielkich 
celów. To dramat naszych czasów. 
Czy widownia to przyjmuje? Film 
cieszył się u nas niezwykłym po- 
wodzeniem. W Moskwie szedł po- 
nad 3 miesiące, zbierając ponad 3 
miliony widzów. Dostaję listy od 
młodych ludzi, bardzo przejętych 
przykładem bohatera. Oczywiście 
jest pewna specyfika świata ludzi, 


którymi konsekwentnie się intere- 
suję: są to fizycy pracujący w wiel- 
kich laboratoriach, konstruktorzy, 
technicy. Tło ich działań może 
stwarzać przytłaczające wrażenie, 
ale przecież ostatecznie liczy się ich 
postawa, dokonany wybór. W „Dzie- 
więciu dniach jednego roku” nie 
mówiło się wcale, jakiego rodzaju 
doświadczenia prowadzi się i w ja- 
kim celu, a przecież nikomu nie 
przeszkadzało to w odbiorze. Wy- 
daje mi się, że tym środowiskiem 
warto i trzeba się szczególnie inte- 
resować: inteligencja techniczna pa- 
trzy dalej, przeczuwa i przewiduje 
jutro. Mówiąc o niej, mówimy o na- 
szej przyszłości 
© Podróżował pan ostatnio wie- 
le po świecie, prezentując swój 
nowy film. Jak ocenia pan ten- 
dencje przewodnie sztuki kina 
w dniu dzisiejszym, jakie ma ona 
perspektywy ? 
— Jest to pytanie trudne, ale spró- 
buję na nie odpowiedzieć. Sądzę, 
że w kinematografiach zachodnich 
trwa bezsensowna licytacja o usta- 
nowienie nowych granic dla okru- 
cieństwa, seksu i zbrodni. Oczywi- 
ście jest to wynik bezwzględnej 
walki o widza: prowadzi jednak ona 
kino zachodnie w ślepy zaułek. W 
Tokio oglądałem szwedzki film por- 
nograficzny w wielkiej sali, gdzie 
trudno było doliczyć się kilkudzie- 
sięciu widzów. Rywalizacja w gwał- 
tach i zbrodni prowadzi do odwra- 
cania się normalnych ludzi od tej 
tematyki. Nic dziwnego, że sukcesy 
odnoszą filmy w rodzaju „Love 


Story. Nie jest to żadne novum 
w kinie: trzeba tylko uważniej spoj- 
rzeć w przeszłość. Widownia zaw- 
sze wybiera obrazy przemawiające 
prostotą i szczerością. Tym tłuma- 
czył się fantastyczny wprost sukces 
naszego filmu o młodym chłopcu 
w żołnierskim mundurze, który w 
pociągu poznał dziewczynę, miał 
kilka chwil, aby uścisnąć swoją mat- 
kę i musiał wracać na front, gdzie 
czekała go Śmierć. Sądzę, że także 
przyszłość kina należeć będzie wła- 
śnie do sztuki służącej ideałom mo- 
ralnym. Tego ludzie potrzebują naj- 
bardziej. Nie zgadzam się z poglą- 
dem, że artysta winien chłostać 
spoleczeństwo. Przede wszystkim 
powinien on — moim zdaniem — 
dawać widzom szlachetne wzorce 
do naśladowania. Naszym obo- 
wiązkiem jest wydobywać przykłady 
ludzi o wielkich zamiarach i charak- 
terach. Dlatego pragnę niedlugo 
przystąpić do realizacji szeroko za- 
krojonego przedsięwzięcia, którego 
bohaterem stanie się człowiek o nie- 
zwykłym życiorysie, uformowany 
życiowo i światopoglądowo jeszcze 
przed rewolucją, zderzający się z 
nowymi faktami, nową rzeczywi- 
stością, postawiony wobec zasad- 
niczego wyboru. Człowiek, który 
umie przewartościować swój cały 
program i podjąć właściwą decyzję. 
Pierwowzorem bohatera mego no- 
wego filmu będzie znany konstruktor 
Tupolew, którego niedawno żeg- 
nała Moskwa, towarzysząc mu w 
ostatniej drodze.. 

Rozmawiał Wojciech WIERZEWSKI 





NA ZDJĘCIACH: po 
lewej — Marie Du- 
bois (Isabelle), Mau- 
rice Garrel (Julien) 
i Mathieu  Cariere 
(Carl-Stóphane); po 
prawej — Mathieu 
Camióre; u góry — 
Marie Dubois 




























PREMIERĄ 











Reżyseria: Christopher MILES 
Wielka Brytania, 1970 





NA ZDJĘCIACH: po /ewej — Franco Nero w roli 
Cygana i Joanna Shimkus w roli Yvette; po prawej — 
Joanna Shimkus ; dałej — Maurice Denham w roli 
pastora i Joanna Shimkus (Yvette) 
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DZIEWICA 
I CYGAN 


W dobie eksplozji erotyzmu i seksu trudno wprost 
uwierzyć, że jeszcze kilkanaście lat temu David 
Herbert Lawrence uchodził za pisarza niemoralnego 
i wiele jego książek figurowało na indeksie. W ćwierć 
wieku po śmierci tego piewcy witalizmu i instynktu, 
jego twórczość przeżywa renesans, w dużej mierze 
dzięki filmowi. Zaczęlo się od słynnego „Kochanka 
Lady Chatterley' Marca Allegreta (1955); poszła 
za nim cała seria adaptacji z „Synami i kochankami” 
Jacka Cardiffa, „Lisem” Marka Rydella i „Zakocha- 
nymi kobietami” Kena Russella na czele. 

„Dziewica i Cygan” to opowieść o córce pastora, 
która, dusząc się w atmosferze wiktoriańskiej plebanii, 
zbliza się do Cygana z pobliskiego obozowiska. Przy- 
stojny włóczęga jest dla niej uosobieniem wolności 
i niezależności, fascynuje żywotnością i siłą, budzi 
erotyczne tęsknoty. Uwieńczeniem przelotnych spotkań 
i ukradkowych pocałunków jest miłosna noc, która 
wyrwie dziewczynę na zawsze z konwenansów i za- 
kłamania rodzinnego domu. 


Film Milesa nie osiągnął sukcesu na miarę dzieł 
Rydella czy Russella, spotkał się jednak z uznaniem 
krytyki, która podkreślała kulturę realizacji i umiejętne 
odtworzenie atmosfery prowincji angielskiej lat 
dwudziestycn. 


„Są tu dobrzy aktorzy, ładna oprawa scenograficzna, 
zgaszone i smutne zielenie. Poetycki a zarazem precy- 
zyjny rytm pozwala poznać charaktery postaci, ich wza- 
jemne stosunki, odsłania wstydliwe marzenia i niepo- 
koje dojrzewającej dziewczyny”. (Jacqueline Lajeunesse 
w „Image et Son") 


„Jakże wymowna jest scena spotkania Yvette i Cygana, 


rozegrana poprzez spotkanie się ich wzroku: w jej oczach 
można wyczytać wyczekiwanie i lekkie wahanie, w je- 
go — siłę i pewność siebie. Wszystko co zachodzi mię- 
dzy bohaterami tchnie naturalnością i prawdą, ma 
wdzięk. Konfrontując ostro instynkty z konwencjami 
postępowania, Miles stosuje trafny symbolizm wizualny. 
Ewokowanie ognia i wody jest w pełni uzasadnionym 
objaśnieniem Lawrence'a..." pisze Gordon Gow w 
„Films and Filming"* 

Entuzjazmu tego nie podziela Richard Cohen recen- 

zent „Monthly Film Bulletin”. zarzucając Milesowi 

spłycenie literackieoo pierwowzoru: 
„Dojrzewanie Yvette od nieokreślonych pragnień i nie- 
pokojów okresu dziewczęcego zostało nakreślone tak 
dosadnie, że zagubiły się gdzieś niuanse tej opowieści, 
uprościł ambiwalentny stosunek Yvette do mężczyzny 
(..część jej natury ogromnie go kochała, inna — igno- 
rowała lub czuła wręcz odrazę”). Joanna Shimkus pięk- 
nie interpretuje dziewicze tęsknoty, ale fantazje ero- 
tyczne Yvette zostały zarejestrowane tak dosłownie, że 
patrząc na jej nagie piersi czujemy się nieswojo. Mo- 
zolnie sylabizując nam swój film, Miles musi go opatrzyć 
stanowczym zakończeniem. Yvette musi zamanifestować 
swoje wyemancypowanie się, zostaje więc bez dalszych 
komplikacji porwana przez majora i panią Fawcett. 
Ale jest to rozstrzygnięcie zbyt powierzchowne — 
iw tym wyrwaniu ofiary z czeluści probostwa jest 
w końcu coś niezamierzonego, komediowego, kontra- 
stującego z poważnym skądinąd tematem..." (Richard 
Cohen w „Monthly Film Bulletin”). 





REŻYSERIA: CHRISTOPHER MILES. SCENARIUSZ 
NA PODSTAWIE POWIEŚCI D.H. LAWRENCE'A 
ALAN PLATER. ZDJĘCIA: ROBERT HUKE. MUZYKA: 
PATRICK GOWERS. W ROLACH GŁÓWNYCH: JOAN- 
NA SHIMKUS (YVETTE). FRANCO NERO (CYGAN), 
HONOR BLACKMANN (PANI FAWCETT), MARK 
BURNS (MJR EASTWOOD), MAURICE DENHAM 
(PASTOR), FAY COMPTON (BABKA) I INNI. PRO- 
DUKCJA: KENWOOD FILMS — DIMITRI DE GRUN- 
WALD PRESENTATION (WIELKA BRYTANIA), 1970 R 
BARWNY. DOZWOLONY OD 16 LAT. CZAS WYŚWIE- 
TLANIA 87 MIN. PREMIERA W MARCU 1973 R. 

TYTUŁ ORYGINALNY: „THE VIRGIN AND THE GYPSY”. 





PREMIERĄ 








NA KRAWĘDZI 


U podstaw sensacyjnego filmu „Na krawędzi” 
legły przeżycia Mariana Reniaka-Strużyńskiego, 
byłego oficera kontrwywiadu, zapisane w jego 
książce „Droga do Monachium”. W szczytowym 
okresie „zimnej wojny” Reniak-Strużyński prze- 
dostał się do Monachium i z narażeniem życia 
rozszyfrował przygotowywaną tam akcję anty- 
polską. 
W okresie realizacji filmu, w rozmowie, którą 
opublikował „Magazyn Filmowy” Reniak- 
Strużyński konsultant i autor dialogów do 
„Na krawędzi” powiedział: 
„Czy fabuła „Na krawędzi” jest adaptacją akcji 
opisanej w mojej książce? W zasadzie tak, ale 
po przeczytaniu scenariusza przedstawiłem reży- 
serowi wiele zarzutów. Zaskoczyły mnie roz- 
wiązania, z którymi trudno mi było się pogodzić. 
Może jestem zbyt wierny własnym przeżyciom? 
Sądzę, że i czytelnicy „Drogi do Monachium" 
będą zaskoczeni, nie mam jednak pretensji do 
Podgórskiego: przekład literatury na film musi 
podporządkować się prawom warsztatu filmo- 
wego..." 
Współpraca Mariana Reniaka-Strużyńskiego 
z Waldemarem Podgórskim datuje się od 
1967 r. gdy razem pracowali nad filmem 
„Hasło Korn” (inną książkę Reniaka-Strużyń- 
skiego, „Niebezpieczne ścieżki” adaptował 
na serial telewizyjny Andrzej Konic). W cy- 
towanej rozmowie odpowiadając Reniakowi, 
Podgórski stwierdził: 
„Nie ma w filmie wątków fikcyjnych. Po pro- 
stu wzbogacam akcję o autentyczne przeżycia 
innych ludzi, biorących udział w tej właśnie akcji 
polskiego kontrwywiadu. Główny bohater filmu, 
Ryszard, jest alter ego Reniaka. Interesowały 
mnie przede wszystkim doznania i reakcje psy- 
chiczne człowieka, znajdującego się w stanie 
nieustannego napięcia i zagrożenia, działającego 
w obcym i wrogim środowisku, samotnego 
i zdanego na własne siły. Musi całkowicie zmie- 
nić osobowość, zapomnieć kim był, jak się na- 
zywał. Intryguje mnie pytanie: jaki ślad w psychi- 
ce bohatera pozostawia takie wyrzeczenie się 
samego siebie..." 





REŻYSERIA: WALDEMAR PODGÓRSKI. SCENARIUSZ 
NA PODSTAWIE POWIEŚCI M. RENIAKA „DROGA 
DO MONACHIUM”: WALDEMAR PODGÓRSKI. DIA- 
LOGI: MARIAN _ RENIAK-STRUŻYŃSKI. ZDJĘCIA: 
MIKOŁAJ SPRUDIN. MUZYKA: WALDEMAR KAZA- 
NECKI. SCENOGRAFIA: ROMAN WOŁYNIEC. KON- 
SULTACJA: MARIAN RENIAK-STRUŻYŃSKI, JERZY 
BRONISŁAWSKI I JERZY BALWIERCZAK. KIEROW- 
NICTWO PRODUKCJI: MARCELI NOWAK. W RO- 
LACH GŁÓWNYCH: ZYGMUNT MALANOWICZ (RY- 
SZARD CZERNIK), JOLANTA BOHDAL (KRYSTYNA), 
TADEUSZ JANCZAR (WOJTEK), IGNACY MACHOW- 
SKI (APTEKARZ), RAJMUND JAKUBOWICZ (ED- 
WARD), ZDZISŁAW MAKLAKIEWICZ (OPERATOR 
„WYKRYWACZA KŁAMSTWA”), ZBIGNIEW GEIGER 
(PORUCZNIK), EDDA DENTGES (RITA) I INNI. 
PRODUKCJA: PRF „ZESPOŁY FILMOWE" — ZESPÓŁ 
FILMOWY „PRYZMAT”, 1972 R. CZARNO-BIAŁY 
DOZWOLONY OD 14 LAT. CZAS WYŚWIETLANIA: 
95 MIN. PREMIERA W MARCU 1973R. 





DOM PAŃSTWA 
BORIES 


Geolog Julien mieszka z dużo od siebie młodszą 
żoną Isabelle, dwojgiem dzieci i parą służących 
w wytwornym, malowniczo połozonym domku. 
Spokój i monotonię, ich życia zakłóca przybycie 
studenta geologii z Lubeki — tłumacza książek 
Juliena na niemiecki. Między nim, a Isabelle na- 
wiązuje się nić wzajemnej sympatii, która szybko 
przeradza się w miłość. W pięknej Isabelle kocha 
się beznadziejnie równiez gburowaty służący 
Ludovic, który szpieguje parę zakochanych, prze- 
konany, że Isabelle pod nieobecność męża do- 
puściła się zdrady. 

Przypominający w streszczeniu mieszczański 

romans bulwarowy, film reżysera i krytyka 

Jacquesa Doniol-Valcroze, przed laty jednego 

z teoretyków i pionierów „nowej” fali, oparty 

jest na paradoksalnym odwróceniu schema- 

tów tego typu literatury. 
„W powieści Simone Ratel, odznaczonej nagro- 
dą „interallić w 1931 r. —— mówi reżyser — 
zainteresowała mnie pochwała cnoty, co na tle 
dzisiejszych tendencji filmu światowego z za- 
lewającą go falą gwałtu i erotyzmu wydało mi 
się czymś oryginalnym”. 
„Mąż i żona mówiący do siebie „pan” i „pani”, 
guwernantka do dzieci, takie i inne obrazki w 
1970r. to rzecz rzadka — pisał Francois Nourissier 
w „L'Express'. — Zarówno tyrania męża, jego 
przesadna surowość i patologiczny brak czuło- 
ści, jak i niezłomna cnota żony, to wszystko 
może się wydać w dzisiejszych czasach nieco 
anachroniczne i niemodne. Co to jednak znaczy 
niemodne? Cocteau powiedział: »Należeć do 
awangardy to iść przeciwko modzie «”. 

Oddajmy znów głos reżyserowi: 
„Nie odnoszę wrażenia abym zrealizował film 
niemodny, ciągnący się gdzieś w ogonie żywych 
tendencji sztuki filmowej. Uważam, że młodzież 
jest czysta, romantyczna i niezłomna, i dla niej 
chciałem zrobić film romantyczny. Stąd bardzo 
istotna jest w nim sceneria, pejzaż, przyroda... 
Romantyzm zawsze był i jest związany z przyrodą. 
Z trudem chyba moglibyśmy sobie wyobrazić 
młodego Wertera we współczesnym bloku miesz- 
kalnym. Podobnie jest i w moim filmie — przyroda 
jest w nim równorzędnym bohaterem”. 

Krytycy zgodzili się z reżyserem, że w filmie... 

Intryga jest mniej ważna; ważniejszy jest kli- 
mat, atmosfera niemal muczyczna. „Dom pań- 
stwa Bories” to film złożony z momentów ciszy 
i milczenia, wypełniony wspaniałymi zdjęciami 
Ghislain Cloqueta, pokazującymi niby mimocho- 
dem dziecięce zabawy, wiejący mistral, ponętny 
tors młodego Niemca, spotkanie spojrzeń nie- 
bieskich oczu. Film niczym figurka z saskiej por- 
celany, wzrusza swą delikatnością i kruchością, 
jest przykładem sztuki aluzyjnej, pełnej nieco 
staroświeckiej elegancji i wdzięku” („L'Express''). 
„Nie jest on jednak bez skazy — dodaje Louis 
Marcorelles z „Le Monde* — piękniejszy jest 
w intencjach niż realizacji. Reżyser bowiem nie 
potrafil nadać mu w pełni osobistego tonu, za- 
brakło dramaturgicznej gęstości i siły...” 





REŻYSERIA: JACQUES DONIOL-VALCROZE. SCE- 
NARIUSZ NA PODSTAWIE POWIEŚCI SIMONE 
RATEL: ANNE TROMELIN. ZDJĘCIA: GHISLAIN 
CLOQUET. MUZYKA: W.A. MOZART. WYKONAWCY: 
MARIE DUBOIS (ISABELLE), MAURICE GARREL (JU- 
LIEN), MATHIEU CARRIERE (CARL-STEPHANE), 
HELENE VALLIER (MARIA-LOUISE), CLAUDE TITRE 
(LUDOVIC), MADELEINE BARBULEE (ESTIENNE), 
JEAN-FRANCOIS MAURIN (LAURENT), MARIE- 
VERONIQUE MAURIN (LISE) I INNI. PRODUKCJA: 
OARC FILM — MAG BODARD (FRANCJA) 1970 R. 
BARWNY. DOZWOLONY OD 16 LAT. CZAS WYŚWIE- 
TLANIA: 82 MIN. PREMIERA W MARCU 1973 R. 
TYTUŁ ORYGINALNY: „LA MAISON DES BORIES”. 








ALBERT FINNEY: 


SCROOGE 


Wybitni aktorzy często występują w'filmach miernych, dając przy okazji 
tak zwany koncert gry. Znacznie jednak rzadziej zdarza się, aby aktor dużej 
klasy w byle ramocie stworzył kreację, która sama w sobie stanowi bodziec 
do myślenia, jest ważką propozycją intelektualno-moralną. Z takim właśnie 
„cudem”* mamy do czynienia w „Opowieści wigilijnej”. Film jest bardzo 
przeciętny, dyskontuje powodzenie dickensowskiego musicalu „„,Oliver”. 
Rzecz jest ckliwa, wtórna, bez pomysłu, w scenach grozy eksploatująca bez 
żenady chwyty, zapożyczone ze znanych filmów japońskich. I w tę tandetną 
ramę Albert Finney wpisał wspaniały wizerunek Scrooge'a, pamiętnego 
skąpca, który z woli Dickensa w noc wigilijną doświadczyć miał łaski na- 
wrócenia. 

Albert Finney należy do czołowych aktorów angielskich młodego poko- 
lenia. Pamiętamy go nade wszystko jako Toma Jonesa z filmu pod tym tytu- 
łem. Telewizja przypomniała niedawno to dzieło, które za każdym nowym 
obejrzeniem, odsłania przed widzem niezauważone przedtem uroki. 

W „Opowieści wigilijnej” Finney gra rolę Scrooge'a — młodzieńca 
i Scrooge'a — starca. Tworzy kapitalną sylwetkę człowieka w podeszłym 
wieku: przygarbiony, o niepewnych ruchach, z wpadniętymi, wpółprzym- 
knętymi oczyma, które czasem tylko rozwiera zdumienie lub trwoga, 
z charakterystycznym grymasem warg, wyrzucających zrzędne słowa lub 
pożądliwie wchłaniających strawę. Zewnętrzna maska starca budzi podziw 
dla zmysłu obserwacyjnego Finneya i jego daru mimikry, lecz nie tym 
umiejętnościom rola zawdzięcza swe największe walory. Finney dochowu- 
jąc wierności tekstowi Dickensa, daje jednak własną, pogłębiającą interpre- 
tację odtwarzanej postaci. Jego Scrooge to faktycznie człowiek nurtowany 
obłędem. W noc wigilijną, pod wpływem wspomnień z przeszłości i zadumy 
nad przyszłością — nie doświadcza wyzwolenia, lecz przeżywa fatalny 
kryzys. 

W interpretacji Finneya — niezależnie od kontekstów, w jakich umiesz- 
sza go reżyser — Scrooge pada ofiarą halucynacji, które napawają go już 
to śmiertelną trwogą, już to chorobliwą euforią. Sceny retrospekcji infor- 
mują o przesłankach choroby: smutne dzieciństwo odrzuconego dziecka, 
a potem nieśmiałość, nieufność, egocentryzm młodzieńca niezdolnego do 
nawiązania kontaktów z ludźmi, w rezultacie urzeczonego przez dobra 
materialne i zaprzepaszczającego jedyną szansę, jaką było szczere uczucie 
kochającej go dziewczyny. 

W finale Finney ukazuje nie „nawrócenie” starego sknery, lecz kolejną 
fazę obłędu: po depresyjnej — maniakalną. Bo Scrooge kupujący podarki 
i rozdzielający je na prawo i lewo zachowuje się właśnie jak skończony ma- 
niak! 

"Tak odczytana postać Scrooge'a staje się zarazem diagnozą i przestrogą, 
aktualną „,na dziś”: przestrogą przed taką hierarchią wartości, której reali- 
zacja prowadzi do zrywania więzi między ludźmi i pcha człowieka na drogę 
nieuchronnego, coraz głębszego i — od pewnego momentu — nieodwra- 
calnego wyobcowania. Finney w wizerunku Scrooge'a daje wyrazisty obraz 
tego złowieszczego procesu, który odnaleźć można w podtekście tak wielu 
czołowych, rzetelnych dzieł współczesnej sztuki narracyjnej. 

Między portretem Toma Jonesa a wizerunkiem Scrooge'a zamyka się 
niejako cały etap ewolucji angielskiego „stanu trzeciego”. — od pogodnej, 
żywiołowej fazy wstępnej, aż po żałosną degradację. Finney dobył prawdę, 
która zawierała się już w tekście Dickensa, tyle że zakamuflowana i prze- 
słonięta sentymentalnym happy-endem. Znakomity aktor dał tu piękny 
przykład twórczego podejścia do klasyka literatury, traktując go z całą 
powagą, nie czytając go na wspak, niczego mu nie dopisując, lecz tylko 
dopowiadając do końca to, co autor w podtekście. 

Tak to Finney raz jeszcze efektownie potwierdził często ignorowaną lub 
wręcz negowaną prawdę, że wybitny aktor także i w filmie może być czymś 
więcej, niż tylko plastycznym, biernym tworzywem w ręku wszechwładnego 
reżysera czy montażysty. 


Anna TATARKIEWICZ 


ZDJĘCIA: ROMAN SUMIK I JERZY TROSZCZYŃSKI 


... każde spojrzenie, każde dotknięcie ręki, każde słowo, nic nie 
szło na darmo, jeno musiało być kroplą drążącą kamień... 

„.. podejmował pannę Aleksandrę jakby księżnę udzielną, ale tak, 
że znowu niełatwo było jej odgadnąć, czy dzieje się to wyłącznie 
dla niej, czy też wypływa z jego przyrodzonej i nabytej dworności 
dla płci białej w ogóle... 

„. wszystko układało się w ten sposób, żeby ich zbliżyć, łączyć, 
a zarazem wyłączać z tłumu innych ludzi... 

-.«. Wieczorem, po igrzyskach, pokoje płonęły od lamp różnokolo- 
rowych, rzucających blaski tajemnicze a słodkie... 

.„.. a wśród tych aromatów, świateł, dźwięków chodził on, w głorii 
powszechnych uwielbień, niby zaczarowany królewicz z bajki... 

.. jakże dziewczyna mogła się oprzeć tym urokom, jakaż cnota 
mogła nie zemdleć wśród tych czarów? 

„.«. „Rządź, rozkazuj, powtarzał, Taurogi spalę, jeśli choć uśmiech 
za tę cenę zdołam na twej twarzy wywołać”... 


Braun — Janusz Radziwill — 
Władysław Hańcza 





Potop: 


INTRYGI, 
ZALOTY 





Nie jest sprawą zupełnie 
pewną czy Andrć Cayatte był 
pierwszym, który sportreto- 
wał „zagadkową młodzież” 
Zachodu, pokolenie o bio- 
grafii nie kształtowanej już 
doświadczeniami Il wojny 
światowej. Jest natomiast 
faktem, że jego film „Przed 
potopem” zapoczątkował na 
Zachodzie inwazję problemu 
młodzieżowego, który jako 
na swój sposób „,,egzotycz- 
ny” podjęli najpierw twórcy 
starszego pokolenia, potem 
sami młodzi. Rozszerzenie 
pola obserwacji, w połącze- 
niu z charakterem przeobra- 
żeń zachodzących we współ- 
czesnym kinie, przyspieszona 
zmiana pokoleń twórczych 
dały w ostatecznym efekcie 
zmajoryzowanie _ produkcji 
przez „młode kino”: filmy 
młodych, o młodych, dla mło- 
dych. 


Między „Przed potopem” (1954) 
a „Truskawkową deklaracją” (1970) 
nie ma już punktów stycznych, choć 
pierwszy z tych filmów jest punktem 
wyjścia, a drugi punktem dojścia. 
Cayatte, bardziej prawnik niż arty- 
sta, nie stawiał pytań, lecz udzielał 
odpowiedzi. Stworzył zamknięty 
krąg przyczyn i skutków, na pozór 
ściśle przylegających do rzeczywi- 
stości, ale zarazem na tyle od niej 
odległych by prowokować pytanie, 
jacy są naprawdę młodzi, co jest 
źródłem ich buntu i odmowy uczest- 
niczenia w życiu społecznym, jakie 
czynniki determinują ich wybory 
i postępowanie. 

Cayatte pokazał grupę przyjaciół- 
-szesnastolatków, których wyobra- 
żenia o wrogim świecie i poczucie 
zagrożenia atomową zagładą pro- 
wadzą do marzeń o ucieczce na 
morza południowe, do prób jej 
realizacjj zakończonych  przestęp- 
stwem (kradzież cennej kolekcji 
znaczków) i zbrodnią (zamordowa- 
nie kolegi ze strachu przed zde- 
maskowaniem). Cayatte precyzyjnie 
zebrał argumenty, za pomocą któ- 
rych broni choć nie usprawiedliwia 
bohaterów. Odmawiają oni zgody 
na Świat, w którym brak miejsca na 
realizację niezbywalnych ludzkich 
wartości, zagrożony totalną zagładą, 


świat w którym podstawowymi 
sprężynami wszelkich działań są 
nienawiść i strach. Bohaterowie 


przeżyli wojnę jako dzieci i nie chcą 
poświęcić życia nowej wojnie. Dla- 
czego jednak brak im podstawo- 
wych hamulców moralnych, umie- 
jętności oceny własnego postępo- 
wania w kategoriach etycznych? 
Twórca daje indywidualną diagnozę 
każdego przypadku, sprowadzając 
wnioski do jednej konkluzji: zostali 
pozostawieni sami sobie, nie 
miał się kto nimi zająć. Rodzice 
bądź przekazali im własne uprzedze- 
nia i kompleksy, bądź zostawili za 
wiele swobody wypaczając cha- 
rakter nadmierną pobłażliwością albo 
też zajęci własnymi spóźnionymi 
aferami miłosnymi nie mieli dla nich 
czasu. Jeszcze inna ewentualność: 
przesadna troskliwość i cieplarniana 
atmosfera domu wyhodowały jed- 
nostkę nieprzygotowaną do życia 
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James Dean w filmie „Buntownik 
bez powodu” reż. Nicholasa Raya 


W FILMACH ZACHODU 


„„bunt, który budził zdziwienie... 





„„bunt, który wywołuje represje... 


Bruce Davison w filmie „.Truskawkowa deklaracja 


reż. Stuarta Hagmanna 


„„zimni, dalecy, obojętni... 


Scena z filmu „Następcy tronów 
reż. Francesco Maselego 





BUNT BEZ 


rozwiązywania 
mów. 

Nicholas Ray nazwał swój film 
z udziałem ówczesnego idola mło- 
dzieży, Jamesa Deana — „Bun- 
townik bez powodu” (1955). Bez 
względu na to czy treść filmu speł- 
niała intencję tytułu czy też stano- 
wiła ironiczny komentarz do pro- 
blemu, amerykański twórca wska- 
zał fakt o zasadniczym znaczeniu dla 
późniejszej refleksji filmowej nad 
sprawami młodego pokolenia. Mło- 
dzi buntują się „bez powodu”, co 
znaczy, iż cała dotychczasowa wie- 
dza społeczna i nagromadzone do- 
świadczenie o międzynarodowych 
konfliktach nie dostarczają odpo- 
wiedzi na pytanie dlaczego tak jest. 
Cayatte mógł rozwiązać kilka indy- 
widualnych przypadków próbując 
im nadać sens bardziej ogólny, lecz 
nie postawił przecież diagnozy po- 
koleniu. Połączył przyczyny kla- 
syczne i odwieczne, wskazując na 
znane typy konfliktów i uwarunko- 


realnych proble- 


wań rodzinnych z nową motywacją 
społeczną: atmosfera zimnej 
wojny pogłębia i wyostrza in- 
dywidualne frustracje powo- 
dując katastrofy, których w normal- 
nym społeczeństwie zapewne uda- 
loby się uniknąć. 

Choć późniejsi twórcy mniej lub 
bardziej szczęśliwie starali się unik- 
nąć zarówno dydaktyzmu Caytte'a 
jak i konstruowania filmu na zasa- 
dzie wyjaśniającego wszystko prze- 
wodu sądowego, to przecież korzy- 
stali nadal z założenia, jakie tkwiło 
u podstaw „Przed potopem”. Sta- 
wiali tezę dotyczącą natury Świata, 
w jakim przyszło żyć młodym boha- 
terom i dowodzili, iż totalny kryzys 
uznanych wartości sprawia, że mło- 
dzieńczy brak stabilizacji, niezado- 
wolenie z sytuacji zastanej, wrażli- 
wość na zło i nietolerancję przera- 
dza się w stan permanentny. Ta 
młodość nie prowadzi do doj- 
rzałości, lecz zasklepia się w sobie, 
tworząc sztuczne enklawy niezado- 


wolonych i sfrustowanych, nie- 
chętnych wszelkiemu pozytywnemu 
działaniu w poczuciu jego jałowości 
i daremności 


Carne w „Oszustach” (1958), 
Mocky w „Podrywaczach” (1959), 
Maselli w „Następcach tronów”" 


(1960) i wielu innych twórców w 
licznych dziełach ukazywało reakcję 
młodych na świat „odwartościowa- 
ny”, bez pociągających wzorów 
społecznych, ideałów moralnych, 
bez religii, ttwałych instytucji wzbu- 
dzających poszanowanie, bez seksu- 
alnego tabu, bez romantycznej wia- 
ry w jutro. Młodzi bohaterowie filmo- 
wi reagują cynizmem, nonszalancją, 
pogardą i lekceważeniem, wydają się 
„źli”, lecz kryją pod tymi odpychają- 
cymi maskami głód prawdziwych 
uczuć i autentycznych wartości 
Jeśli nie znajdą pomocy i zrozumie- 
nia — zmarnują się lub zginą w 
jednym z tych daremnych straceń- 
czych gestów, które podejmują z ta- 
kim upodobaniem. 





„.dopiero wówczas ich dostrzeżono... 


Scena z filmu „Przed potopem” reż. Andrć Cayatte'a 


(na pierwszym planie — Marina Vlady) 


Scena z filmu „Oszuści 
reż. Marcela Carne 


Scena z filmu „Podrywacze' 
reż. J..P. Mocky'ego 





PRZYCZYNY 


biernym oporem: studenci z „Tru- 
skawkowej deklaracji" Hagmanna 
nie walczą z policją, zostają „spa- 


„Poczciwi wujaszkowie” (a nie 
brakło ich zarówno wśród starych 
jak i młodych filmowców) nie po- 
przestawali na  przeciwstawianiu 
„dobrej” młodzieży —  „złemu” 
światu, lecz dodatkowo starali się 
epatować mieszczańską widownię 
gorszącymi elementami młodzieżo- 
wego obyczaju. Seks, narkotyki, 
„zimny ubaw” zabarwiony okru- 
cieństwem stawały się często nie 
tyle materialem społecznej diagnozy, 
co sztafażem widowiska. 

W „Podrywaczach” rozbawione 
towarzystwo zaśmiewa się obserwu - 
jąc żałosną, ośmieszoną ofiarę bru- 
talnych żartów; w  „Oszustach” 
dziewczęta ekscytują się wyczynami 
pijanych kolegów spacerujących po 
parapetach. Bohaterowie „Następ- 
ców tronów” upokarzają się i po- 
niżają nawzajem. Pojawiają się 
wszakże filmy, w których kierunek 
diagnozy ulega odwróceniu. Nie 
młody, sfrustrowany bohater sta- 
nowi centrum, lecz Świat, który go 


otacza. Twórcy nie wychodzą od 
tezy na temat Świata, za pomocą 
której sondują duchowe oblicze 
młodego bohatera. Jest to raczej 
teza na temat bohatera, za pomocą 
której bada się złożoną, wieloznacz- 
ną, otaczającą go rzeczywistość. 
l dopiero wynik tego rekonesansu 
już niejako wtórnie rzutuje na syl- 
wetkę bohatera, pozwala ją zoba- 
czyć w nowym świetle, odczytać 
na nowo. 

W takich filmach jak, przykłado- 
wo, „Zabriskie Point” (1969) Anto- 
nioniego czy „Beztroski wędrowiec” 
(1969) Hoppera nie ma już zagad- 
kowych, chmurnych bohaterów z 
udręką obnoszących tajemnicę po- 
kolenia. Jest natomiast obca, wro- 
ga, nieznana rzeczywistość, w którą 
bohater — wędrowiec pogrąża się 
jak w groźny ocean, która go odrzu- 
ca i niszczy dla prostej przyczyny — 
ponieważ jest inny. „Inność” oce- 
niana była dotąd jako potencjalna 
szansa przyjęcia przez młodego 


człowieka reguł gry proponowanych 
przez dorosłe społeczeństwo, pod 
warunkiem, że mu się to umożliwi. 
Młodzi zbuntowani, na granicy prze- 
stępstwa, półprzestępcy i wręcz 
przestępcy pokazywani byli jako 
wartościowe jednostki, które należy 
„ocalić”, ponieważ nie oni są 
winni szerzeniu zła; winien jest 
świat. Współczesny film zachodni 
pokazuje tę inność jako wartość, 
która nie musi być „ocalona, 
bowiem być może sama jest szansą 
ocalenia dla świata coraz bardziej 
dalekiego od realizacji humanistycz- 
nej wizji powszechnej harmonii i du- 
chowego wszechstronnego rozwoju 
jednostek i społeczeństw, w któ- 
rych sztuka byłaby podstawową for- 
mą ludzkiej aktywności. 
Bohaterowie współczesnych fil- 
mów o młodzieży (pomijając mło- 
dzieżowy film gangsterski) nie sta- 
nowią zagrożenia dla społeczeństwa. 
Nie buntują się, a jeśli — to ich 
bunt jest odejściem lub co najwyżej 


cyfikowani” bez żadnych aktów 
agresji ze swej strony. To policja 
zabija naiwnego chłopca z „Zabri- 
skie Point” za gest będący niewin- 
nym żartem. To „uczciwi obywate- 
le" strzelają do bohaterów „Bez- 
troskiego wędrowca” w odruchu 
nie tłumaczącego się niczym sadyz- 
mu. Z tego odwrócenia relacji wy- 
nika jednak coś więcej niż tylko 
zmiana punktu widzenia. Także 
zmiana perspektywy poznawczej. 
Z zamkniętego kręgu równie precy- 
zyjnych jak abstrakcyjnych kon- 
strukcji „tłumaczących wszystko” 
zostajemy przeniesieni w dynamicz- 
ny, zmieniający się Świat, otwarty 
naszemu poznaniu, ale jakże daleki 
jego wyczerpaniu i ujęciu w prosty 
system konstatacji i ocen. 


Alicja HELMAN 








|OCITLCONCOJA TG LEWE 

PZALJUCHENCI CY TICK ENATTA 
stów. Przed oknami wystawowymi 
CEE PECZZELNY WA CTANZINICH 
WENCZLSNICNICE ELE TCIEDTMLICH 
EEE CN JENNA OWYLEMNZEN:CU 
solidarne międzynarodowe milcze- 
CJA ICCCINOWCELELUE CPS 
TAMOURCOZIK CEMUIBECCZASTENE 
I CUNONSZWCZHCECNN TTW TLEN 
OUUSJA ECU TUNINCOCZJCYAĄ 
gdzie pornografia nie ma swych 


S ULLENAJEULEELENNNLCATICHJ 


CHOINKA SCELTALICICLECH 
LERELCII WAD CLELTTA JAMIE MTL) 
EIJCELO CEL LCONY COCA CL 
NIELICWCA 

POLENOW KAY NCKIILN CII 
| COSTELLO LCNCN YA 
OEWIJCN CAC CLOW JACJI 
dziedzinie producentom z NRF, same 
CENT LICJECJUCNIZCLCJAWEK 
stkim stare w stylu komedyjki oby- 
czajowe, może bardziej frywolne, 
IS JLENICYSULYPLUWALCELNEMNH 
CIECIE CE CWE TLICIULIH 


skie 

WENA CIJ CNA CT Z2:| 
obyczajów? 
od razu: odbijają wiernie, choć 





|AACHICH 
WASELSLUNEJCJE 
[LIU ERA UWZKCUE 
CEIUJCJE! no- 


Odpowiedzmy 


są inne, niż bylibyśmy skłonni oczeki- 


UUATNANA CUDICLUINLICZEC IC TICIC 
zbyt daleko od polskich i austriac- 
kich komedii lat trzydziestych. Tego 
oblicza kina duńskiego nie znamy 
prawie wcale. Jedynymi próbkami 
były na naszych ekranach filmy 
MANILI LEW CEOCEAMACCLROJECLEWA 
Czas na wędrówkę po kinach. Jaki 
COSTA NCALOSETILICICECH 
wań twórców ambitnych i na co 
UCOZTNOCNATCEOWICENLCICLLCENA 
| CEUNECLLUCCJLUCZELICIONA EJ CLIE 
EWALUTA RCIE CYCYIEA 


wać. Po prostu sama obyczajowość nie- 
zupełnie odpowiada tej z naszej wyobraźni. 


WALDUN GLEN "ETUELNLONLCH 
miennej posadzce pod gablotami 
reklamowymi, oparci plecami o 
ETELCIECEENICO CCK CELICH 
ORNOCCNAJLIELIKALCIELELCH= 
WAZA LCELCCER INT INNI 
EWACA OCT LCW APELU CLUJ 
LACZY WCC LIL WWR ELEDJ 
SOZTECLONLACOCCOCNNALUACHCNCJ 
OTULTIECULILKOELUECLNPAPINICH 
mat', „Głód'”), reżyser, którego 
LOTJELONOCIONOCWWTIEY TELLIN 
ELULNUCEECA SLENEOLELTCELNELIOJLCH 
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OCIUDADOWTOCZCELICAHILECLE 
sen pt. „To”' i ich fragmenty są jed- 
nym z elementów komentarza te- 
go pełnometrażowego dokumentu. 
UECNLECNU CCU SLL 
filmie". Rozpoczął bez scenariusza, 
tropiąc kamerą członków „„rodziny” 
Kloevedala, opowiadając o ich co- 
dziennym życiu. Część z nich jeszcze 
DOTUUCWECZ TEN NEC CLJ 
LEZA OICAN TCCT LCL ELIJTRA 
Nie chcą być pasożytami. W godz 
nach pracy podporządkowują się 
społeczeństwu, ale wszystkie pozo- 
stałe wolne chwile poświęcają wal- 
CENETW ZELL ULJTA 
ZO LCJRZUELWE ZZCLICIIKTU 
LCL ELIU PRI CN ULICACH 
monstracjach pod ambasadą USA. 
COEWAONUCZLELEORCUJCEICS 
namskie proporce oraz portrety 
POLECACIE LCWACNCTE 
ry. Noszą kolorowe ubiory, filcowe 
DO OWE ZNICZE ŁELELICH 
go Zachodu, jeżdżą czerwonym 
jeepem z przyczepą. 

Carlsen wraz z operatorem Joer- 
genem Roosem obserwują, pozo- 
stawiając widzowi odpowiedź na 
pytania, które uczynili tytułem tego 
LULA ZAJEC NU CZAK TT: 
UTEANIUIAN LL: CZALIZCIALN CLT: 
LUZAŃ 

PNOTCEUWALOIL W ZARIIUNCLECS 
na: „Trzeba mieć coś wspólnego 
EU LCL CELNE UZ CENI 
EEENELLUCJBACY ECCE TJALCH 
WE EZTLEWZELELIO:CAR6LLCYI 
OUT PAN LIJ WALI CEWNALUTJTAY 
z ludźmi, którzy szukają tu ucieczki 
przed szarzyzną roboczego dnia. 
ZALOZE ICZUJZCEWECJJE! 
FOWETUCEONIWZNeCLECLNTELALLEN 
ZA TWZELA PL UCTLTWNCH 
ICOUWCE CERZE CA ALIEN 
UZWOJENIA ZW LCSZAWCJ 
z gorzkim smutkiem nie pozbawio- 
nym nuty ironii. Ocenę zostawia wi- 
dzom. 

Blisko tych filmów, choć już z 
pewnymi koncesjami na rzecz łatwej 
ri LPR LJ LU CHICNELIUWACCIECH 
Fredholma „Zaginiony radca mini- 
OCZEIU MANU CNACIETTLELCNLATCH 
EEEE NICEA CI TICZCH 
kilkuletnim urzędniku ministerstwa 
OTOZ AZT YTULECLEJLERICN 
skliwością otoczenia i miałkością 
swego życia, który podszywa się 
pod osobę zmarłego przyjaciela i z 
WA ZTELWIUNCECE O CAT ZUN CELE 
DER ZCEUCIETKECIAZ ICE LCH 
czają w jego życie wścibscy sąsiedzi. 
Dopiero zdemaskowany przez po- 
UOCEKECCENA CIELE LTYCŁACJ 











SCAN LICUENEIUISCENTWYJE 
DICUCNK M ELTOLC NIELS LWYICE 
© PZEJLIETHWILEW ASO ICELENO"LAM 
OCUICA 

OEEOCOWKECOCENIEJICWA 
EW ZŁULUNULETNOTLEOW LOCO 
CWC TUW ZAIENCZNCNJCLA 
LOJLCECNN ELE JETCCCH 
wiska lumpenproletariackiego z po- 
U ZTUCULEELULENCZTICCNLLCJCH 
UW CAC LTE ELI CICECLNSA 
DZUNICZELUNELIEWCWEELJ 
TEE TCJELUCA LELELNENSCICH 
WEZ WELT WLEJLSNO LTE 
teaserek (np. „lisa w dzień i w no- 
cy'), wreszcie po prostu adaptacja 
OCLOWCSEIROWYCECNCLISJLE 
lera („Ciche dni w Clichy''). 

M OEUTTTIEL UC ECLWNE PC SCTALT 
UCOELTWGNLECLIECJELONCSCN: 
MOD LORZUNNCHONOCECLEWCICH 
UEUTEERICENO:CN LLCJCLIENLCAJ 
POZUWCOJ ELLE KOIULELACICICE 
EOZCWTICILOWACCLICNE CICWYŁIE 
LON CLICIENUNC CU LOWJŁICJJ 
OICECLONOWZCLICEELSCLINRCICH 
WILDE OMLORC OLATUNOJTCLICNKZLIN 
knięci niemal cały czas w zagraco- 
WULNCEZLELIE GULECLE LECIE 
jemy i słuchamy (a może przede 
WZT CLELNZN AJ CLJ 
słownego mieszkających tu sublo- 
DOC LNCUCENCNA NCU 
i zrzędliwej, starzejącej się, choć 
wciąż bardzo żywotnej gospodyni. 
RCOSCECE ICYTZALEWLACICEICH 
fiła tu przypadkiem i została na dłu- 
żej. Widownia — w 90 procentach 
ACZ COR ICIC 
WELEWCELEESCZLCERELNICWIE 
STOJENOCOTIKUACICALUTICH 
jaszka Arnolda, kreowanego przez 
ulubieńca publiczności — Birgera 
RTDECLENENTZELNNTNEDWY JELICH 
OMIWTWERCLEWECOLUNSLICEJ CE 
LICNL OC ECLNN UCZY ECALICCJI 
ETL CHA CTHCEN ULE 
i uproszczone, jak bohaterowie 
commedia dell'arte. Pozostaje wra- 


KD DZA IRE LODLIKETLICLE 


DEMLIOREDOLCZNTMICIENNAILECC 
COW LEWO UCZELNIE CEWELINA 
zdrowszy świat. 

Bohaterka „lizy w dzień i w nocy” 
(Er doegn med llse), filmu cenionej 
[CO EELNZULCUDJACNLELLNA A 
stępuje w nocnym lokalu oraz na 
prywatnych przyjęciach w tak zwa- 
UZNWCJELWECZATT CULLETCH 
waniu na żywo najbardziej intym- 
nych działań erotycznych, przy czym 
OIAUCCWOWLONKLNCELCJESONLUCZA 
ZLUACELWAOUUCSALICHEWIYCI 
ELWOWELOOKA A DZY LOJEZJCHCIETN 
OTW TALICŁCZ LIE CCTLNCZ ZK 
pisania na maszynie czy sprzedawa- 
nia pomarańcz. Wkraczamy tu już 
oczywiście w sferę mitologii kształ- 
towanej głównie przez mężczyzn na 
ACL ZA ZINC AULINA LC 
CIUCCCWIE JE WZW Z W ZELL 
LOCOUCO NIC ICONACICEWICCCH 
LOTUN ICER NUDCLIECNUCN 
tyw stary i mocno już nadużyty. 

LULOJECE OZUELUANCLN LC EIC 
na twórcę ambitnego, zaangażowa- 
EROZJI LOWON ELI TZLCWICE 
ELE MCCEC CI LLLUCELC 
llisę Damsgaard, co pozwoliło jej 
wprowadzić widzów do wnętrza 
drogich lokali i na ekskluzywne 
ATE LWALICCOCEJOENICH 
ONE TTC CH ZLNNELUICJACILILCOWA 
COO WIELCENICES LOCIE 
jące pewne socjologiczne tezy, lecz 
także stanowiące przyczynek do 
badań nad ewolucją obyczajów. 

JEDICCJL TTC NILU: LNS 
UTT CELOWIECLECWY LO WENECJI 
LOTTI CLL SA LCCN +0 NZL 
w Clichy'' (Quiet Days in Clichy). Ta 
autobiograficzna, pełna nostalgii po- 
wieść powstała w połowie lat trzy- 
dziestych, ale dopiero dzisiaj kino 
wyzwolone od wszelkich tabu może 
sobie pozwolić na ukazanie w posta- 
OU UCWECLELIOCE ZL ZJ 
A WCIETLENICICŃ 

Film opowiada o paryskich przygo- 
dach miłosnych dwóch mężczyzn, 
dla których jedynym istotnym pro- 





LOU CONEEATICN CZA IELIEŃ 
Pozostały czas spędzają na barłoże- 
UCZA CWZIG ZEN UCZENIE 
nimfomanek, zapraszanych na ze- 
OC ENECELECNA II CELCHNK CY 
szokujące, trudno temu zaprzeczyć, 
OCLICE TRUE UZCCNE CU LCLYCILCN 
go żerowania na drastycznym tema- 
cie. „Ciche dni w Clichy” są niepoz- 
bawionym swoistej poezji, pełnym 
nostalgii obrazem zagubionej mło- 
dości, pozornie beztroskiej, ale za- 
JEVICLO WE LA TZZ NAUCE LNY ZJ 





marzeń, daremnego poszukiwania 
[CEDUNIECLEWEATICH 


* 


LLL ULECYCOJNOCEWCISLJ 
ZA LIGCCLUNNUCLO WE LLC LELLIN 
JENA CILIO ELCLNILCWZE 
LODZ COTEAULIRULOWORICE 
LOCEZCAETLCCCECELOONULCJEEJ 
UCEILOWZCTCTCE LOLO LELLI 
ELOWNELEL LOWE NEIOJNLEJ 
obszarze kina światowego. 




















Moje 
spotkanie 
z filmem 





JERZY 
DUSZYŃSKI 


W szybko zapadającym styczniowym zmierzchu na ulicach Warszawy 
pojawili się chłopcy-gazeciarze, wykrzykujący tytuły najświeższych wia- 
domości z pierwszej strony popularnego już w mieście „Expressu Wie- 
czornego”. W przedwieczorne miasto biegła nowina: 


„SZTURM NA „ZAKAZANE PIOSENKI” 
„DANTEJSKIE SCENY PRZED KINAMI” 
„NIEZWYKŁA INWAZJA WIDZÓW” 
„BÓJKI Z TRZASKANIEM SZYB” 


W kawiarni Gajewskiego, przy pół czarnej można było przeczytać w relacji 
„Expressu”: 

Chwilami wydawało się, że cała Warszawa chce zobaczyć „Zakazane pio- 
senki”” wyświetlane jednocześnie w czterech kinach, od pierwszego dnia. 

W/ czasie przepychania się do kas kina Atlantic” tłum wyrządził olbrzymią 
szkodę właścicielowi zakładu fryzjerskiego przy ul. Chmielnej 33, iłukąc 
wszystkie szyby wystawowe. Według obliczeń poszkodowanego wstawienie 
nowych szyb będzie kosztowało około 10 tys. złotych. 

Dobrze jeszcze — informuje nas jeden z pracowników zakładu fryzjerskiego — 
że natychmiast po wypadku przybyli do nas milicjanci, którzy zajęli się ochro- 
ną zakładu. W przeciwnym razie przepływające koło zakładu tłumy mogłyby 
z łatwością „wyszabrować” nam narzędzia. 

Około godziny 16 do wszystkich kin przybyły również grupki wartowni- 
ków wojskowych, którzy wykonując rozkazy Komendy Miasta nie zezwolili 
na sprzedaż biletów żołnierzom i podoficerom. 

Sensacyjne wiadomości odnosiły się do wydarzeń z dnia poprzedniego. 
Był czwartek, 9 stycznia 1947 roku. W powracającej do życia Warszawie — 
premiera pierwszego po wojnie polskiego filmu fabularnego. Miasto pełne 
anonsów, na tramwajach wielkie tablice z tytułem filmu. Wszyscy chcieli 
zobaczyć długo oczekiwany, długo zapowiadany, pierwszy. Z niepokojem 
śledziliśmy recenzje. W ,„„Expressie”* pisano: 

UDAŁO SIĘ! 

Przed premierą Zakazanych piosenek można było zauważyć w hallu nowo 
otwartego kina „Palladium” całą „górę” przedsiębiorstwa »Film Polskie 
z dyrektorem Toeplitzem na czele. Na twarzach malowało się napięcie i pod- 
niecenie. Jak wypadnie premiera? A potem, gdy zabłysły światła, gdy posypa- 
ły się oklaski publiczności, gdy tłumnie zebrana toute Varsovie reagowała na 
film szczerym przejęciem i oczywistym wzruszeniem — w oczach kierowników 
»Filmu Polskiego dostrzec można było słuszną dumę. Po miesiącach praso- 
wych ataków, polemik, aluzji i docinków »Film Polski zareprezentował swój 
dawno oczekiwany start powojenny na długim metrażu. Egzamin wypadł do- 
datnio. Film jest dobry. 

Był to ważny moment dla polskiego powojennego kina. Stąd też ta trema, 
wzruszenie, duma. Podobne emocje odczuwałem też ja, aktor filmowy-de- 
biutant, może nawet nie w pełni zdając sobie sprawę z wagi sytuacji. Bo 
okazało się potem, że powodzenie ,„Zakazanych piosenek”* usytuowało mnie 
zawodowo na dobrych kilka lat. 

Przedtem zaledwie zetknąłem się z kamerą: reżyser Lejtes zaproponował 
mi rolę w filmie „Hania według znanej noweli Sienkiewicza. Zdjęcia nie 
zostały dokończone: wybuchła wojna. Aktorstwo przestało być ważne. 
Miałem więc pewnie sporo szczęścia, że ten powtórny debiut był możliwy 
już w pierwszym filmie powojennym. ż 
„Zakazane piosenki”... To właśnie miało być zupełnie inaczej i coś innego. 
Pierwszy projekt dotyczył dokumentu, filmu krótko- czy średniometrażo- 
wego o naszej piosence okupacyjnej. W całej ówczesnej prasie ukazały się 
anonse iż »Film Polskie poszukuje oryginalnych piosenek okupacyjnych 
i ich wykonawców. Nadeszło ogromnie dużo materiału: ludzie znosili 
to wszystko jeszcze z żywą pamięcia o sytuacjach, w których powstawała 
podziemna twórczość. Pomysłodawcom filmu żal było zebranego materia- 
łu, narodziła się więc myśl, żeby wykorzystać go do filmu fabularnego. 

Gdy scenariusz Ludwika Starskiego został ukończony, reżyser Leonard 
Buczkowski przystąpił do poszukiwania odtwórców głównych ról. Mnóstwo 
młodych ludzi zapraszano wówczas na próbne zdjęcia. Po jakimś czasie, 
w czwórce finalistów w atelier na Łąkowej znalazłem się i ja. Wreszcie 
Buczkowski ujawnił swą decyzję: w pierwszym powojennym filmie fabu- 
larnym miałem wystąpić obok Danuty Szaflarskiej, w głównej męskiej 
roli. 

Był to sukces tej miary, że nie ważne się wydawało iż kręciliśmy film w wa- 
runkach zupełnie prymitywnych. Dwutygodnik »Film« z sierpnia 1946 r. 
w swym pierwszym numerze pisał: 

„Atelier Filmu Polskiego przy ul. Łąkowej pracuje pełną parą. Rerzyserzy, 
aktorzy, operatorzy, technicy dźwiękowi, elektrycy, stolarze, krawcy, cha- 
raktyzatorzy, statyści — zeszli się znów przy wspólnym warsztacie, by two- 
rzyć nowy polski film”. 


wtedy 
było 


Proszę mi jednak wierzyć, że nie rozporządzaliśmy żadną „bazą”. Dwa, 
trzy reflektory, kamera nie nadająca się właściwie do zdjęć dźwiękowych — 
to był cały majątek. Pamiętam, jak operator — Adek Forbert — przykry- 
wał kamerę pierzynami, które pochłaniały jej niemożliwy hałas. Najważniej- 
szą „„bazą”” był nasz zapał do pracy, dużo serca, oddanie. 

Temat okazał się niesłychanie wszystkim bliski. Emocjonowaliśmy się 
jeszcze wówczas samym faktem, że wolno nam w ogóle robić taki film, 
że życie przestało być codziennym koszmarem, że okupacja przeszła do 
dekoracji w atelier. Pamiętają państwo zapewne treść „„Zakazanych piose- 
nek”, przypomnę więc tylko krótko najmłodszym. 

Do atelier »Filmu Polskiego« zgłasza się Roman Tokarski (to ja go grałem), 
który w czasie wojny gromadził melodie i teksty zabronionych przez oku- 
panta piosenek. Kierownik produkcji, zainteresowany jego zbiorem, prosi 
gościa do fortepianu. W otoczeniu pracowników atelier Tokarski przypo- 
mina niektóre z tych melodii i opowiada zdarzenia jakie towarzyszyły ich 
śpiewaniu. Z opowiadań Tokarskiego powstaje scenariusz, a potem film. 
Wykonawcami piosenek byli przeważnie autentyczni śpiewacy uliczni i pod- 
wórzowi. A oto jedna z najpopularniejszych : 


„Siekiera, motyka, pilka, szklanka, 
W nocy nalot, w dzień łapanka, 
Siekiera, motyka, piłka, gaz, 
Uciekajmy, póki czas. 


Siekiera, motyka, piłka, alasz, 
Przegrał wojnę głupi malarz, 
Siekiera, motyka, pilka, nóż, 
Przegrał wojnę już, już, już. 


Siekiera, motyka, styczeń, luty, 
Niemiec z Włochem gubią buty, 
Siekiera, motyka, piłka, drut, 
I pan malarz jest kaput/” 

Albo inna śpiewana w lesie, przez partyzantów : 


„Rozszumiały się wierzby płaczące, 
Rozpłakała się dziewczyna w głos, 
Od łez oczy podniosła błyszczące 

Na żołnierski, na twardy, srogi los...” 


Przypominam sobie takie zdarzenie z okresu realizacji. W jednej ze scen 
„leśnych”” gram na organkach nad mogiłą przyjaciela, poległego tu party- 
zanta — a zarazem narzeczonego mojej siostry (tę rolę grał Jan Świderski). 
Był świt, kręciliśmy w jakimś lesie pod Łodzią. Usypano mogiłkę na filmo- 
wym planie, przystępowaliśmy właśnie do zdjęć, gdy pojawiła się jakaś 
babinka zbierająca w pobliżu chrust. 

— Kto tu umarł? — pyta. © 

— Partyzant, babciu. 

— O, Jezus Maria!... — A potem na plan zaczęły się schodzić gromady 
ludzi z pobliskiej wsi, na pogrzeb owego partyzanta. 

Inne zdarzenie, o mało co nie zakończyło się tragicznie. Kręciliśmy na gru- 
zach Starego Miasta scenę przy powstańczej barykadzie. Scenariusz prze- 
widywał że mam strzelać z cekaemu. Dostałem broń, tyle że z ostrymi 
nabojami, bo okazało się, że „ślepych” brak. Wydawało się, że ruiny są 
puste, że nasza „działalność” nie grozi żadnym niebezpieczeństwem. Za- 
cząłem z furią pruć po ruinach, tak żeby wrogowi dopiec... 

Nagle, po serii, wybiegają z tych ruin robotnicy z krzykiem i wyzwiskami. 
Ta scena była w ogóle pechowa. Otóż w tych latach nie istniały u nas filtry, 
które można by zamocowywać na kamarze. Po prostu stawiano obok niej 
jakiegoś niższego rangą pomocnika operatora z kawałkiem żółtego filtru 
w ręce, a on cierpliwie trzymał go przy obiektywie. Filmujemy wciąż tę 
scenę przy barykadzie, ja strzelam, lecz w pewnym momencie widzę jak 
Adek Forbert ucieka od kamery w wielkim popłochu. Widzę też, że ów 
pomocnik stoi nadal ze swoim filtrem, ale z ręki broczy mu krew... 

W. Forberta nie trafiłem, chłopca zranił pewno jakiś rykoszet. Ale nie wy- 
puścił filtru, dopóki kamera nie została wyłączona. 

Zdjęcia ukończyliśmy latem 1946 r.; po pracach montażowych i wykończe- 
niowych film wszedł na ekrany w styczniu 1947 r. Premiera była głośna, 
szumna, dyskusyjna. Obok pochwał było wiele zarzutów, a także łez. Jeden 
z dzienników anonsował: „Film, na którym płacze cała Warszawa”. 

Mimo wszystko był to niewątpliwy sukces autorów. Sądzę, że złożyło się 
na to wiele czynników: przede wszystkim niekłamany autentyzm zdarzeń, 
sytuacji, postaci. To był wcale niełatwy temat: świeża pamięć widzów mogła 
przecież zdyskwalifikować nasz film. Tak się nie stało. To zasługa Buczkow- 
skiego, który miał niewątpliwy dar robienia filmów „dla łudzi”, dla szero- 
kiej i zróżnicowanej publiczności. (c.d.n.) 


Relację aktora spisała 
i opracowała (el) 


wszystko 
DieTwsze u) 





Kto tego filmu 

nie widział? 

W samych 

kinach obejrzało 
„Zakazane piosenki” 

prawie 

15 milionów 

widzów, 

a przecież 

i telewizja 

pokazywała je 

kilkakrotnie. 

Jerzy 

Duszyński 

— bohater 

„„Zakazanych piosenek”, 

ceniony i lubiany 

aktor filmowy 

i teatralny — 

dzieli się 

wspomnieniami 

z okresu realizacji 

filmu 

o walczącej 

Warszawie. 

Za tydzień : 

Jerzy Duszyński 

o „„Skarbie”. 





Rozszumiały się wierzby. 





Jest dziś najwybitniejszą aktorką fi 
mu węgierskiego — i chyba najba 

bardziej stanowczym zaprzeczenie 

obiegowego pojęcia gwiazdy filmo 
wej. Jej aktorstwo, oparte na wielkie 
powściągliwości środków, na naj 
subtelniejszych odcieniach — jes 
jakby nieustannym  przysłuchiwa 
niem się temu, co się dzieje w dusz 
jej bohaterek. Skromna, o niepozorne 
powierzchowności, zdaje się odda 
wać bez reszty roli przewodnicz 

wprowadzającej widza w świat prze 
żyć kreowanych przez siebie postac 


Żelazny kwiat” (1958) reż Janos Herskó 


„ Mari 
Torócsik 


Węgierska aktorka Mari 
Tórócsik (ur.-1935) ma w 
swym dorobku ponad 30 
ról ekranowych. Przypomi- 
my, w których oglą- 

: 1957 


ła mego mózgu”, 

„Mrowisko”. 

e w naszych kinach 

pojawi się „Martwy pej- 

zaż” (1972) Istvśna Gaśla, 

który przyniósł aktorce na- 

grodę na festiwalu w Kar- 
lowych Warach. 


Martwy pejzaż” (1972) 
rez. Istvan Gaśl 











W zamierzchłych cza- 
sach przed I wojną świato- 
wą, kiedy nie było szkół 
aktorskich, dyrektor po- 
znańskiego teatru, Stom- 
ma, tak oto przyjmował 
kandydatki na aktorki: 
dziewczynie aspirującej do 
pracy w teatrze pozwalał 
zastąpić aktorkę, która w 
komedii salonowej wcho- 
dziła na scenę i mówiła 
na przykład: „pani hrabino, 
podano do stołu”. Sia- 
dał w swojej loży i patrzył 
Nie na dziewczynę — na 
publiczność. Jeżeli zoba- 
czył na twarzach widzów 


uśmiech, reakcję — wie- 
dział, że kandydatka będzie 
aktorką. Ten jedyny w 


swoim rodzaju dar, który 
pozwala widzom w tłumie 
aktorów dostrzec skrom- 
nego statystę (tak zaczęła 
się kariera Gary Coopera), 
ma właśnie Mari Tórósik 
Ten dar jest instrumentem, 
na którym dziś doświad- 
czona, świadoma swoich 
środków i swego rzemio- 
sła artystka wygrywa de- 
likatne i przejmujące etiu- 
dy. On także w dużej mie- 
rze tłumaczy etapy jej ka- 
riery 

Miała 17 lat, kiedy z ro- 
dzinnej wioski w dolinie 
Cisy przywędrowała do 
Budapesztu i została przy- 
jęta do Wyższej Szkoły 
Teatralnej i _ Filmowej 
Jeszcze przed zakończe- 
niem studiów młodziutka 
studentka została zaanga- 
żowana przez Zoltana Fab- 
riego do głównej roli w 
„ Karuzeli miłości” — i od 
razu zwróciła na siebie 
uwagę międzynarodowej 
publiczności festiwalu w 
Cannes. Dwa filmy z 1958 
r.. „Żelazny kwiat” Janosa 
Herskó i „Skrzywdzona” 
Fabriego ugruntowały po- 
zycję Mari, jako najbar- 
dziej interesującej, młodej 
aktorki węgierskiego fil- 
mu. 


„Miłość” (1972) 
reż. Karaly Makk 
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„Karuzela miłości” (1956) reż. Zoltan Fóbri; 


Wśród przeszło 30 fil- 
mów, w jakich wystąpiła w 
ciągu swojej piętnastolet- 
niej działalności zawodo- 
wej, Są arcydziełai są filmy 
zupełnie przeciętne; są 
główne, zawsze bardzo 
interesujące role i utrwa- 
lające się w pamięci wy- 
raziste epizody. Im skrom- 
niejsze, im bardziej po- 
wściągliwe i pozornie kry- 
jące się w cieniu zdarzeń 
bywały te postacie, tym 
bardziej fascynowały wi- 
dzów. Na wskroś filmowe 
aktorstwo bliskiego planu 
i intymnego kontaktu z 
widzem utrudniało jej w 
początkowym okresie ka- 
rierę teatralną. Przez dłuz- 
szy czas nie umiała pow- 
tórzyć na scenie Teatru 
Narodowego w  Buda- 
peszcie sukcesów odno- 
szonych na ekranie. Do- 
piero, gościnnie reżyseru- 
jący w. Budapeszcie, wy- 
bitny reżyser radziecki 
Jewgienij Towstonogow 
pomógł jej udowodnić, że 
jest aktorką nie tylko fil- 
mową, że potrafi tworzyć 
olśniewające kreacje rów- 
nież na scenie. Jej wstę- 
pem do grona mistrzów 
węgierskiego teatru była 
rola szekspirowskiej Julii... 
Każdy, kto miał okazję zo- 
baczyć dzieło _Miklósa 
Jancsó „Cisza i krzyk”, 
pamięta miękką, subtelną 
zonę gospodarza, nie mniej 
okrutną w swej rozpaczy 
niż twarda i dynamiczna 
Andrea Drahota. Aktorzy 
w filmach Jancsó są bar- 
dziej przedmiotami niż lu- 
dźmi, ale te dwie kobiety 
umiały ukazać całą trage- 
dię ludzkiego losu, przy 
czym właśnie najmocniej 
podkreślił ją kontrast mię- 
dzy wewnętrzną łagod- 
nością Mari Tórócsik, a 
bezwzględnością jej dzia- 
lania 

„Miłość” (1971) Karoly 
Mókka przyniosła Mari 
światową sławę. Nagroda 
ex aequo dla niej i Lili 
Darvas w Cannes była 
jednak już tylko potwier- 
dzeniem pozycji, jaką so- 
bie zdobyła. W historii ko- 
biety, zamartwiającej się 





o los aresztowanego mę- 
ża, wikłającej się dobro- 
wolnie w sieć kłamstw 
i pozorów, by ukryć praw- 
dę przed dogorywającą 
teściową, ukazała się cała 
wielkość aktorki. Nigdy 
ostrzejszy gest nie przery- 
sowuje złożonego układu 
stosunków między starą 
i młodą kobietą, nigdy 
wyraźniejszy grymas nie 
podkreśla tragicznej sy- 
tuacji kobiety, którą are- 
sztowanie męża pogrąża 
z dnia na dzień w nieszczę- 
ściu, pozbawia domu, pra- 
cy, środków do życia. Tu 
dopiero Mari mogła w pel- 
ni rozwinąć rzadką umie- 
jętność tworzenia postaci 
„od wewnątrz” tak charak- 
terystyczną dla jej talentu. 

We wchodzącym na na- 
sze ekrany „Mrowisku” 
Zoltana  Fabriego gra 
główną rolę, ale nie jest, 
jak w „Ciszy i krzyku”, jak 
w „Miłości”, sama na 
ekranie lub z jednym tylko 
czy dwoma partnerami 
Jest w tłumie zakonnic 
Gra kobietę żądną władzy, 
szarpaną namiętnościami, 
a przy tym światłą, współ- 
czesną w sposobie rozu- 
mowania, duszącą się w 
zatęchłej atmosferze klasz- 
toru. Może sobie pozwolić 
na ostrzejszą artykulację, 
bo gra z zespołem, w któ- 
rym większość partnerek 
operuje wyrazistą ekspre- 
sją. Może dowieść, że stać 
ją nie tylko na piano, ale 
i na forte. Co ważniejsze 
—- pozwala odczytać w 
rozgrywającej się na prze- 
łomie stulecia opowieści 
rysy zrozumiałe i bliskie 
współczesnemu widzowi. 

Najnowszy, uwieńczony 
nagrodą w Karlowych Wa- 
rach dla Mari Tórócsik 
film „Martwy pejzaż” 
Istvana Gaśla znowu jest 
fascynującym soł/o aktorki. 
Niknie w cieniu tej wiel- 
kiej kreacji partner: jest 
tylko ona, pustka i zdumie- 
wające swoją intensyw- 
nością i pełnią na ekranie 
— życie. 


Wanda WERTENSTEIN 











Na fot 
od góry 


„Skrzywdzo 


na” (1958) 
rez. Zoltan 
Fabri 
„Dialog 
(1963) 

reż. Janos 
Herskó; 
„Cisza i 
krzyk” 
(1968) reż 
Miklós 
Jancsó; 
„Miłość” 
(1971) reż. 
Karoly Mókk 
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starczy dobrze rozwiązać jedno 
czy drugie zadanie i przysłać 

rozwiązanie do redakcji. Trzeba 
jeszcze cierpliwości i konsekwencji, 
bowiem za każde prawidłowe roz- 
wiązanie uzyskuje się określoną 
liczbę punktów, która na koncie 
Czytelnika zostaje zapisana w kar- 
totece. Nagrody konkursowe nie bę- 
dą losowane, lecz zdobywane — 
raz w miesiącu trzy nagrody otrzy- 
mają posiadacze największej aktu- 
alnie liczby punktów. Ci Czytelnicy 
będą swój udział zaczynali znów od 
zera, wszyscy inni uczestnicy kon- 
kursu będą dalej zbierać punkty 
i brać udział w zdobywaniu kolejnej 
porcji comiesięcznych nagród. 

Jeśli w danym miesiącu więcej 
niż trzech Czytelników będzie mia- 
ło na swych kontach w kartotece 
tę samą liczbę punktów, wśród tych 
Czytelników rozlosowane zostaną 
trzy nagrody miesiąca; pozostali 
Czytelnicy ze swymi punktami dalej 
będą brali udział w NKF. 

Rozwiązania ńalezy nadsyłać pod 
adresem: 


A*' brać udział w NKF nie wy- 
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wyraźnie zaznaczając na kopercie 
„NKF 2" oraz dołączając wycięty 
z numeru właściwy kupon. Roz- 
wiązania bez kuponu nie będą 
ważne. 

Rozwiązania należy wysyłać naj- 
później do 25.11.73 r. (decyduje 
data stempla pocztowego); wysła- 
ne później także nie będą ważne. 

Pierwsze nagrody zostaną przy- 
dzielone po rozwiązaniach zadań 
trzech kolejnych odcinków NKF, 
a więc w marcu. Nagrodami tymi 
będą książki. 


NAGRODY 


W przeglądzie filmów amator- 
skich brało udział bardzo wiele 
ciekawych utworów, ale nagród 
przyznano tylko sześć 

Mój przyjaciel Medard twierdzi, 
że nagrody otrzymały kolejno filmy: 
Wicher. Zbrodnia w zaułku, Przy- 
goda z panterą. Dzieje króla Jana, 
Panna Agnieszka i Srebrny ptak. 

Przyjaciel mego przyjaciela jest 
innego zdania, na jego liście na- 
gród kolejność filmów to: Srebrny 
ptak. Panna Agnieszka, Przygoda 
z patnerą. Zbrodnia w zaułku, 
Dzieje króla Jana i Wicher. 

Z kolei przyjaciel tego przyja- 
ciela uważa, że to on kolejność na- 
gród zapamiętał właściwie, a mia- 
nowicie Przygoda z panterą, Dzieje 
króla Jana, Srebrny ptak, Wicher. 
Zbrodnia w zaułku i Panna Agniesz- 
ka. 

Przyjaciel wszystkich dotąd wy- 
mienionych przyjaciół ma jeszcze 
inną, odrębną listę kolejności fil- 
mów — oto ona: Przygoda z pan- 
terą, Dzieje króla Jana, Srebrny 
ptak, Zbrodnia w zaułku, Panna 
Agniesza i Wicher. 

Wiem na pewno, że żadna z tych 
list nie jest całkiem prawidłowa — 
na jednej z nich tylko jeden tytuł 
filmu znalazł się na właściwym 
miejscu, na innej — dwa tytuły, 
na jeszcze innej trzy i wreszcie na 
ostatniej z list — cztery tytuły fil- 
mów znajdują się na swoich wła- 
ściwych miejscach. 

Jaka była rzeczywista kolejność 
sześciu filmów nagrodzonych na 
owym przeglądzie? 

Za rozwiązanie — 4 punkty. 


BILETY 
WIZYTOWE 


MARKO |. SZAŁUN 
B. KRYNOJAWSKI 
A. SZUNZ-SZYRTOFSKI 


Z liter zawartych w trzech bile- 
tach wizytowych należy ułożyć 
trzy imiona i nazwiska współcze- 
snych polskich reżyserów filmo- 
wych. 

Za rozwiązanie — 3 punkty. 


ROZSYPANKA 


Z 14 części proszę ułożyć rozsy- 

pany fotos filmowy i podać tytuł 

filmu, z którego ten fotos pochodzi. 
Za rozwiązanie — 2 punkty. 


RECENZJA 


Reżyser Jerzy Feliński zrobił film 
niezwykle ciepły, pełen dowcipu 
i wigoru, komediowy. lecz jedno- 
cześnie ponurą, wizję w swoim 
prostym i wymownym stylu, z 


której nie trudno wyciągnąć 
liczne wnioski. W głównej roli 
witold Lubicz-Rybicki kreuje 


dziwnego, pelnego kompleksów 


hodowcę dzikich koni. Jego pro- 
blemy są wszystkim bliskie, co- 
dzienne, powszechne. W głównej 
roli kobiecej Ingrid Gwoździk nie- 
zwykle błyszczy urodą i kokietuje 
wrodzonym wdziękiem. Inne role 
równie dobre, wysoki poziom 
zdjęć i muzyki, wreszcie pełen 
intrygujących pomysłów końcowy 
szlif sztuki reżyserskiej — wszy- 
stkie te czynniki, to powody nie- 


wątpliwego sukcesu filmu już w 
bliskiej przyszłości 

Powyższy fragment fikcyjnej re- 
cenzji filmowej jest pod pewnym 
względem bardzo dziwny, szcze- 
gólny, jak na tekst napisany po 
polsku. Co z pewnością różni ten 
fragment od normalnej, potocznej 
polszczyzny? 

Za prawidłową odpowiedź — 
3 punkty. 








PFugak "wo NAJLEPSZE LATA W ŻYCIU MĘŻCZYZNY 








W drodze na 


Jaromil Jiresz, twórca poe- 
tyckiego filmu „Waleria i ty- 
dzień cudów”, zrealizował 
wzruszający poemat filmowy 
oparty na autentycznych do- 
kumentach historycznych, li- 
stach z więzienia; pisanych 
przez Maruszkę Kunderiko- 
wą, która za działalność kon- 
spiracyjną na terenie anekto- 
wanej Czechosłowacji, została 
przez hitlerowców skazana na 
śmierć. W czasie długiego 
oczekiwania w celi śmierci 
przewija się przed jej — naszy- 
mi — oczyma całe krótkie 
życie bohaterki, młodzieńcze 
marzenia, nie spełnione na- 
dzieje. Główną rolę gra pięk- 
na Magda Vasaryova 





Tytuł oryginalny: „A pozdravuji 
vlastowky””. Produkcja: Filmowe 
Studio Barrandov (CŚRS), 1972 r 





WĘGORZ ZA 300 MILIONÓW 


Ottavia Piccolo, jedna z najpopular- 
niejszych młodych aktorek włoskiego 
kina, jest główną bohaterką tej nader 
skomplikowanej 
jącej się w małej wsi w północnych 
Włoszech. Dziewczyna jest mitoman- 
ką, a ponadto — wyrafinowaną oszu- 
aranżującą własne porwanie 
przez nieznanych sprawców, by wy- 
ciągnąć okup od bogatego teścia 
Film reżyserował Salvatore Samperi 
(„Dziękuję, ciociu”) grają także — 
Mario Adorf, 
Berger, Gabriele Ferzetti. 


ekrany 


...l POZDRAWIAM JASKÓŁKI 


"23 
CODY Th 


stką, 





historii, rozgrywa- 


Lino Toffolo, Senta 





Tytuł oryginalny: „Un'anguilla da trecento 
milioni* Produkcja: Colt Produzioni Cine- 
matografice — Mega Film (Włochy). 1970 r. 








FESTIWALE, NAGRO- 
DY: Andrzej Wajda otrzy- 
mał za film „Piłat i inni” 
doroczną nagrodę telewi- 
zyjną NRF „Złoty Bambi” 
© Festiwal filmów ra- 
dzieckich odbył się w No- 
wym Jorku: największe 
powodzenie miały: „Dwo- 
rzec Białoruski”, „Król Lir”, 
„Początek* © Elizabeth 
Taylor i Malcolm McDo- 
well — aktorami roku 
według „FilH £+ Filming"; 
„Dzikiego Mesjasza” Rus- 
sella i „Konformistę” Ber- 
tolucciego uznano za fil- 


fot. CAF — UPI 





my roku. NOWE FILMY: 
„Mały książę” Saint-Exu- 
pery'ego jako musical z 
muzyką Lernera i Loewe 
(„My Fair Lady”); reży- 
seria Stanley Donen, w ty- 
tułowej roli 6-letni uczeń 
angielski Steven Warner 
(na fot.), w roli pilota 
Richard Kiley © Radziecki 
dokumentalista Władimir 
Tomberg szykuje nowy 
film z cyklu „Galeria mi- 
strzów': po monografii 
Jakowa Protazanowa — 
filmowy portret Estery 
Szub („Upadek dynastii 
Romanowych"') © Nowy 
film fantastyczno-nauko- 
wy „Panna sobowtór” rea- 
lizuje w Barrandovie reż. 
Jaroslav Balik. © Nowa 
wersja „Pojedynku” Cze- 
chowa powstaje w „Len- 
filmie" pod tytułem „Zły 
dobry człowiek”; scena- 
riusz i reżyseria Josif 
Chejfic, w głównych ro- 
lach Oleg Dal i Ludmiła 
Maksakowa. CO SIĘ PO- 
DOBA: Kinomani odkry- 
wają na nowo dawne 
gwiazdy filmowe: w Lon- 
dynie komplety widzów 
na przeglądzie filmów 
Douglasa Fairbanksa, we 
Francji powrót mody na 
Humphreya Bogarta, w 
USA wśród bestsellerów 
płytowych piosenki z mu- 
sicali Busby Berkeleya © 
Gangsterski film francu- 
ski „La Scoumone" z Bel- 
mondo uznany zągtał w 
USA za najlepszy film 
tego gatunku zrealizowa- 


ny w Europie. CO SIĘ 
NIE PODOBA: w NRF 
gwałtowną krytykę wzbu- 
dził „Ludwik II" Viscon- 
tiego, film o królu bawar- 
skim, protektorze Wagne- 
ra. Zapytany dlaczego rolę 
kompozytora powierzył 
Anglikowi (Trevor Ho- 
ward), Visconti odpowie- 
dział: „Tylko Anglik po- 
trafi po ludzku zagrać 
nadczłowieka”. KTO, 
'GDZIE?: Claudia Cardi- 
nale będzie bohaterką 
„sentymentalnej komedii 
sensacyjnej” Nicolasa Ge- 
ssnera „Pogróżki” o żo- 
nie słynnego wynalazcy 
(Topol) szantażowanej 
przez międzynarodowy 
gang złodziei patentów 
© Jako 158 znakomitość 
filmowa Ali McGraw do- 
stąpiła zaszczytu odciśnię- 
cia swej dłoni na betono- 
wej płycie przed kinem 
Graumana w Hollywood 
ZMARLI : Edward G. Ro- 
binson (80 lat), jeden z 
największych aktorów w 
dziejach Hollywood, mistrz 
czarnego filmu gangster- 
skiego lat trzydziestych © 
Jack McGowran (54) ir- 
landzki aktor teatralny i fil- 
mowy (..Spokojny czło- 
wiek”, Tom _ Jones”, 
„Matnia”) © PODOB- 
NO... Po raz pierwszy w 
dziejach Hollywood naj- 
większe szanse na „Os- 
cara" dla najlepszej aktorki 
roku ma Murzynka — Ci- 
cely Tyson, bohaterka fil- 
mu „Sounder”. 








ŚWIATOWA KARIERA 
„AGENTA NR 1” 


Film „Agent nr 1" Zbi- 
gniewa Kuźmińskiego za- 
kupiony został przez ame- 
rykański koncern filmowy 
»Columbia Pictures Cor- 
poration «. Jest to pierwszy 
polski film fabularny ku- 
piony do szerokiego roz- 
powszechniania przez jed- 
ną z wielkich amerykań- 
skich firm filmowych 


(»Columbia«  »MGM«, 
»Paramount «, »20-th Ce- 
ntury Fox«, »Warner«, 
»Universal «). Przedstawi- 
ciel »Columbii« zobaczył 
„Agenta nr 1” na między- 
narodowych targach fil- 
mowych w Brnie w zesz- 
łym roku. Po zdubingowa- 
niu film Kuźmińskiego wej - 
jego dystrybucją Świat. 


skie, »Columbia « zajmie 
się takze jego dystrybucją 

Warto dodać, że oddział 
»Columbii « zajmujący się 
rozpowszechnianiem — fil- 
mów oświatowych (Lear- 
ning Company of Ame- 
rica) zakupił niedawno 
polskie filmy animowane: 
„Bruk” Zdzisława Kudły 
i „Młyn” M. Kijowicza. (jo) 


NOWE 
FILMY 
WFO 


Reżyser Zbigniew Bo- 
chenek zrealizował w Wy- 
twórni Filmów Oświato- 
wych cztery barwne fil- 
my, poświęcone tematyce 


kopernikowskiej. „Miko- 
łaj Kopernik — kronika 
życia” (zdjęcie obok) 


opowiada o losach wybit- 


nego uczonego w okresie, 


gdy wrócił do kraju po 
studiach we Włoszech. 
Film zapoznaje widza z 
działalnością publiczną i 
polityczną Kopernika oraz 
z jego pracą w charakterze 
administratora Kapituły 
Warmińskiej, Sylwetka Ko- 
pernika ukazana jest na tle 
ówczesnej kultury i życia 
umysłowego w Polsce. 
Film „Dochodzić prawdy” 
wyjaśnia teorię koperni- 
kańską. „Epoka i ludzie” 
ukazuje Kopernika jako 
jedną z wielkich osobo- 
wości Renesansu, obok 
Leonarda da Vinci, Micha- 
ła Anioła, Dirrera. Czwar- 


ty film, zatytułowany 
„Dziedzictwo i legenda', 
mówi o tym, jakie odbicie 
znalazło dzieło Kopernika 
w pracach takich uczo- 


nych jak Galileusz, Kepler 
czy Newton 

Na zlecenie Naczelnej 
Redakcji 


Programów O- 


światowych TV zrealizo- 
wano dwa filmy dokumen- 
talne. W „Pomorzu Zacho- 
dnim” Witold: Żukowski 
przedstawia — tysiącletnią 
historię Pomorza, jego 
stałe związki z Polską. 
Reżyser wykorzystał w fil- 
mie materiały archiwalne 
i ikonograficzne, posłużył 
się także zdjęciami animo- 
wanymi. 


„Znakiem ich było »Ro- 
dło « to tytuł filmu, 
zrealizowanego z okazji 
pięćdziesiątej rocznicy po- 
wstania Związku Polaków 
w Niemczech. Reżyser 
Roman Wionczek opo- 
wiada o założeniu i dzia- 
łalności Związku, charak- 





teryzuje ówczesną sytua- 
cję polityczną Polski i Nie- 
miec 

„Skąd mieszkanie” — 
to tytuł felietonu filmo- 
wego Stanisława Grabo- 
wskiego. Prezentując war- 
szawską fabrykę domów, 
realizatorzy omawiają na- 
sze potrzeby i możliwości 
w dziedzinie budownictwa 
mieszkaniowego. (tp) 


14 filmów 
barwnych 


PLANY 
ŁÓDZKIEJ 
WYTWÓRNI 


W roku bieżącym po- 
wstanie w Wytwórni Fil- 
mów Fabularnych w Łodzi 
14 pełnometrażowych fil- 
mów fabularnych oraz 43 
odcinki filmów telewizyj- 
nych. Wszystkie filmy ma- 
ją być zrealizowane na 
taśmie barwnej. Łączny 


koszt produkcji kształto- 
wać się będzie w grani- 
cach 120 milionów zło- 
tych. Przewiduje się, że 
łódzka wytwórnia osiągnie 
w roku 1973 poziom pro- 
dukcji, zaplanowany po- 
czątkowo na koniec bie- 
żącej pięciolatki. (zot) 








„DRZWI W MURZE”' 
NA FINISZU 


W Wytwórni Łódzkiej 


Bohater filmu, pisarz i 


Neumann 


dobiegają 
końca zdjęcia do filmu „Drzwi w mu- 
rze” Stanisława Różewicza. Współ- 
scenarzystą jest Tadeusz Różewicz. 
dramaturg 
(Zbigniew Zapasiewicz), przyjeżdża 
na Wybrzeże, by wziąć udział w pró- 
bach swej sztuki, wystawianej w miej- 
scowym teatrze. Zatrzymuje się w 
kwaterze prywatnej, poznaje życie lo- 
katorek mieszkania: Krystyny (Wan- 
da Neumann) i jej chorej matki (Ry- 
szarda Hanin). Na zdjęciu: Wanda 
i Zbigniew Zapasiewicz. 
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WYSTAWA 
W ŚWIEBODZINIE 


W Świebodzinie z okazji 28 rocznicy 
wyzwolenia miasta i 50-lecia ZSRR ot- 
warto wystawę fotosów filmowych „Od 
Czerwonych diabląt do Solaris", zazna- 
jamiającą z historią kina radzieckiego. 
Ekspozycji towarzyszy muzyka symfo- 
niczna Prokofiewa, Czajkowskiego, Szo- 
stakowicza oraz pieśni 
Rad. Wystawa będzie następnie ekspo- 
nowana w innych miastach. Jest to jedna 
z imprez zorganizowanych w 
akcji ZMS „Z filmem na ty” 


ludowe Kraju 


ramach 
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